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es < Anticomanes >» 


PAR JEAN GRENIER 


Un historien mort assassiné et un mauvais peintre qui passait pour un génie furent, 


au XVIIIe siècle, les promoteurs du retour à l’antique 
P q 


L'on ne peut pas se promener dans les 
principales villes d'Europe sans être frappé 
du nombre des monuments qui prennent la 
forme de temples grecs, de basiliques 
romaines. Leur destination n’est pourtant 
pas la même que celle des monuments qui 
leur ont servi de modèles: ce sont des 
Palais de Justice, des Parlements, des 
Musées, des Bourses, des Hôtels de Ville ; 
mais toujours avec des colonnes, des 
marches, un fronton ; le reste — l’intérieur, 
les côtés — n’est pas toujours à l’avenant, 
ce sont des chambres, des bureaux ou des 
salles de réception... ; le ciel qui surplombe 
ces monuments ne rappelle pas toujours 
non plus celui d'Athènes, de Rome ou 
d'Alexandrie. 

Puisque cette sorte d'architecture ne 
cesse d’avoir des partisans, que l’on ne 
cesse pas depuis des générations d’en 
réclamer de nouveaux spécimens jusque 
dans les autres continents qui se flattent 
de prendre à l’Europe ce qu’elle a de meil- 
leur, c’est qu’elle correspond à un goût qui 
n’est peut-être pas, lui, le meilleur, mais 
qui est sûrement le plus répandu. Ce goût, 


HISTOIRE 


A RU 
L'ANTIQUITÉ 


PAR 
M WINKELMANN 


TRADUITE DE L'ALLEMAND 


‘cu£z L'AUTEUR £1 CHEZ Jz4N Gorrr IMMAN, BRESTKOfr, 
MDCC LXXXL 


Page de titre de la traduction française des 
œuvres de Winckelmann parue en 1781. 
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celui de l’antiquité, on le fait remonter à la 
Renaissance. C’est vrai, mais il y eut 
décadence de ce goût dans les siècles 
suivants, puis un brusque et décisif regain 
au milieu du XVIIIe siècle. Et c’est à ce 
regain que l’on doit les monuments que 
nous avons aujourd'hui sous les yeux et 
dont les auteurs furent très satisfaits 
(excepté Soufilot dont Jean Paulhan dit 
que ce fut le seul exemple d’un architecte 
mécontent de son œuvre puisqu'il se 
suicida lorsqu'il vit son « Panthéon »). 

Les deux protagonistes de cette seconde 
Renaissance de l’art antique furent deux 
allemands, Winckelmann (1717-1768) et 
Mengs (1728-1779). Ces enfants des brumes 
furent des adorateurs du soleil — tel qu'ils 
le virent briller au fond des bibliothèques, 
— des salles de collections et des champs 
de fouilles. 


Jean-Joachim Winckelmann était né 


dans la petite ville de Stendal dans le 


Brandebourg — celle-là dont Henri Beyle 
fera son pseudonyme. Son père était un 
pauvre cordonnier qui vivait dans une 
cabane couverte de chaume dont la pièce 


Portrait de Raphaël Mengs illustrant la tra- 
duction française deses œuvres publiéeen 1786. 


unique servait de chambre, de cuisine etc. 
Il dut par suite de ses infirmités demander 
asile à l’hôpital. Très démuni, le jeune 
Jean-Joachim qui n'avait pas de goût 
pour le métier de cordonmier fut remarqué 
par le directeur du collège de la ville, 
collège réputé, et pourtant déchu de sa 
grandeur puisqu'on n’y enseignait plus que 
le latin et qu’on y ignorait le grec. Grâce 
au même directeur, il put poursuivre ses 
études à Berlin et c’est là que, presque sans 
aide, il apprit à connaître la littérature 
grecque. Le suivre dans sa carrière univer- 
sitare, en tant qu'étudiant puis professeur, 
serait fastidieux. La vie de Winckelmann 
devint beaucoup plus aisée lorsqu'il quitta 
la Prusse pour la Saxe, étant devenu le 
bibliothécaire d’un historien de l’empire 
d'Allemagne, le comte de Bunau. C’est 
alors qu’il visita la galerie royale de Dresde 
qui lui inspira de l’enthousiasme pour les 
statues antiques qui y étaient rassemblées. 
Goethe souligne l’importance de Dresde 
pour Winckelmann. La cour de Saxe sous 
Auguste Il puis Auguste III attira des 
artistes qui y constituèrent une sorte de 
colonie : l'architecture baroque, la sculpture 
de l’école du Bernin s’y épanouirent en 
même temps que s’enrichissaient les collec- 
tions de tableaux et d’antiques. A cette 
cour royale, Winckelmann put connaître 
des gens éminents, entre autres le nonce 
du Pape. Son goût pour l’antiquité grecque 
ne fit que trouver de nouvelles raisons de 
s’affermir. Mais l'étude par les bibliothèques 
et les musées ne suffisait plus à son zèle. Il 
lui fallait aller à Rome ; — et à ce voyage, 
qui ne devait pas être seulement celui d’un 
touriste, un grand obstacle se présentait : 
celui de la religion. Winckelmann se décida 
à abjurer le protestantisme. Il dit lui-même 
que c’est le pas le plus hardi qu'il ait fait 
(«le saut périlleux» écrivait Henri IV à 
Gabrielle d’Estrées). Pour se consoler, il 
citait le mot du nonce: «changer de 
religion, c’est changer de table, mais non 
de Seigneur». Et pour lui, Rome valait 
bien une messe ! Mais il déplorait lui-même 
ce qu'il considérait comme un malheur : 
«C’est mon malheur que je ne voie aucun 
moyen de parvenir à mon but sans être à 
un certain moment un hypocrite.» Déjà 
connu par ses « Réflexions sur limitation 
des ouvrages grecs dans la sculpture et dans 
la peinture », il fut accueilli au Vatican par 


J. B. Piranèse : Groupe d’escahiers conduisant à une rotonde aménagée. pour des représentations théâtrales. Ce projet fait partie des innombrables 
planches dues au célèbre graveur italien qui fut aussi architecte et s’inspira souvent des modèles antiques. 


Benoit XIV qui lui accorda le titre d’« Anti- 
quaire de sa Sainteté », et devint secrétaire 
du cardinal Albani dont la villa était, avec 
ses collections d’antiques, un centre impor- 
tant où se rencontraient les amateurs, 
artistes et érudits, comme Piranèse et 
Winckelmann. Puis il devint «président des 
Antiquités» à Rome et bibliothécaire au 
Vatican. Bref il acquit, par sa valeur per- 
sonnelle et sa seule réputation, une situa- 
tion qu'à notre époque une multitude de 
concours et d'examens lui aurait à peine 
permis d'acquérir au prix de travaux 
sans intérêt. 


Winckelmann eut une autre chance: 
celle d’arriver en Italie au moment où l’on 
venait de découvrir Herculanum. Il écrivit 
là-dessus une belle lettre au comte de 
Brühl, chambellan du roi de Pologne, 
électeur de Saxe. Herculanum renouvela 
sa connaissance de l’antiquité et Winckel- 
mann ne cessa par la suite de rechercher 
et de «publier» des monuments antiques 
inédits (c’est même le titre de son dernier 
ouvrage). Mais de son temps la fleur de 
l’art antique paraissait être la collection 
des statues réunie par les Papes et que l’on 
peut toujours admirer (en baïllant, hélas !...) 
au musée du Vatican : le Laocoon, le Torse 
d’Hercule, la Niobé, l’Apollon du Belvédère. 
C’est cette antiquité-là que Winckelmann 


allait faire revivre en y ajoutant les nou- leur esthétique qui avaient déjà fait le 
velles découvertes, et avec un luxe de succès triomphal de l’« Histoire de lArt 
détails sur la technique des Anciens et sur chez les Anciens », en 1764. 


Construite à Rome vers 1760 pour le cardinal Alexandre Alban: sur le plan des villas pom- 
péiennes, la villa Albani fut décorée par les artistes de l’époque, notamment Raphaël Mengs. 
Son propriétaire y fit rassembler, par Winckelmann, une collection de sculptures antiques: 
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Le Musée du Vatican abrite la plus importante collection d'antiques existant au monde. Ci-dessus, la galerie des statues. 


L'année précédente avait paru le Laocoon n’est familier qu’aux hellénistes : il désigne vainement à l'entrée du fameux cheval de 
de Lessing. Aujourd’hui le nom de Laocoon un prêtre de Neptune qui à Troie s’oppose bois et qui s’attire ainsi l’hostilité des dieux 
favorables aux Grecs. Deux serpents sortis 
de la mer viennent s’enrouler autour des 
enfants du prêtre et de celui-c1 venu à 
leur secours et les étouffent tous trois 
malgré leur résistance acharnée. 

Au début du XVI® siècle, on découvrit 
dans les ruines du palais de l’empereur 
Titus un groupe représentant cette fable ; 
Pline en attribuait l'exécution à des 
sculpteurs rhodiens et l’œuvre excita une 
admiration générale à la cour du Pape 
Jules II, comme elle l’avait excitée dans 
l'antiquité, paraît-il Winckelmann, et 
Lessing surtout, se demandent à propos 


Détail d'une planche du Voyage pittoresque 
de Naples et de Sicile de l'abbé de Saint Non, 
Cet amateur passionné de l'antiquité, après 
avoir parcouru l'Italie en compagnie de 
Fragonard.et d Hubert Robert et avoir gravé 
à l'aquatinté les paysages, et les œuvres 
d'art italiens, fit appel à un groupe de 
peintres, d'architectes et de sculptéurs, pour M4 
publier, de 1781 à 1786, un album de 4 


cinq volumes illustré de 542 eaux-fortes. 


de cette œuvre quel est le caractère propre 
de la beauté pour les Grecs. Le Laocoon est 
un bon test, 1l exprime la douleur à son 
sommet — et en même temps il veut être 
une œuvre d'art. Or rien ne détruit plus 
le beau tel qu’on l'entend communément 
que la douleur physique qui défigure les 
traits et contracte les muscles. Comment 
d’une extrême douleur faire la suprême 
beauté? 


Pour nous la question ne se poserait pas, 
ne serait-ce que parce que le Laocoon ne 
nous paraît aujourd'hui ni beau, ni souffrant 
mais plutôt un modèle de contorsion acadé- 
mique (c’est d’ailleurs au Bernin qu’en fut 
confiée la restauration), mais le problème 
n'est pas pour autant à éluder. Il est 
certain que les Grecs qui ont pour idéal la 
sérénité ont voulu exprimer la vie réelle 
dans ses aspects les plus différents et même 
les plus terribles. Les Allemands du XVIII 
siècle, passionnés de l’antique, comme ceux 
dont nous parlons et que nous regardons 
maintenant comme les fondateurs de l’art 
néo-académique, avaient conscience de ce 
fonds trouble, de cette source d'inspiration 
puisée à ce qu’il y a de plus irrationnel dans 
l'existence animale, du côté que Nietzsche 
a si bien appelé panique et dionysiaque ; 
mais ils ont transporté sur un tout autre 
plan cette vision. 


Le visiteur du musée des Thermes, à 
Rome, qui contient des sculptures classiques 
et d’une plus haute époque que celle du 
Vatican, ne peut pas ne pas être frappé 
par le pathétique de certaines figures, 
comme celle de l’Ariane découverte à 
Subiaco, mais c’est un pathétique vaincu ; 
et la souffrance est tellement dominée que 
nous ne la ressentons pas plus qu’à travers 
les plaintes harmonieuses d’Orphée, son dé- 
sespoir d’avoir perdu Eurydice. Les artistes 
grecs devaient pourtant être troublés.. tout 
leur art, d’après nos théoriciens, était de 
n'être pas troublants. La plastique avant 
tout, telle devait être leur préoccupation ; 
lexpression venait ensuite. Si Laocoon n’a 
que les membres inférieurs entourés par les 
serpents monstrueux, c’est pour pouvoir 
sauvegarder l’action des bras et la liberté 
des traits du visage qui permettent d’expri- 
mer la souffrance d’une manière suflisam- 
ment harmonieuse. Baudelaire haïssait «le 
mouvement qui dérange les lignes ». 


Laocoon et ses fils. 


Winckelmann se demande comment on 
peut rendre le mouvement en dérangeant 
les lignes le moins possible : les Grecs y sont 
arrivés, et particuhèrement l’auteur du 
Laocoon. Winckelmann écrit dans son 
premier ouvrage (« De l’imitation.. ») : 

« De même que la mer demeure calme 
dans ses profondeurs, quelque agitée que 
puisse être sa surface, ainsi dans les figures 
grecques au milieu même des passions, 
l'expression vous annonce encore une âme 
grande et rassise : une telle âme est peinte 
sur le visage du Laocoon (et pas seulement 
sur son visage) au milieu des souffrances les 
plus cruelles.. La douleur du corps et la 
grandeur de l’âme sont réparties en forces 
égales dans toute la construction de la 
figure, et pour ainsi dire, balancées. » 

La Nuit. Musée de Naples. 


T'horsvaldsen : 


Musée du 


Vatican. 


Lessing partage l’avis de Winckelmann 
sur l'esthétique des Grecs: «Chez les 
anciens, la loi suprême des arts du dessin 
était la beauté». Les passions extrêmes, 
par les contractions qu’elles provoquent, 
détruisent la beauté. Aussi les Anciens ne 
représentent-ils pas les Furies et réduisent- 
ils la colère à la sévérité, la désolation à 
l’affliction, les cris aux soupirs etc... Mais 
Lessing ajoute une remarque personnelle 
qu'il développe tout le long de son ouvrage : 
«c’est que l’artiste, qu'il le veuille ou non, 
et même s’il n’a pas l'idéal des Grecs, ne 
peut pas exprimer ce qui est extrême. 
Pourquoi donc? C’est qu’il ne peut jamais 
saisir qu'un instant du tableau mobile de 
la Nature et qu'il ne peut présenter cet 
instant que sous un seul point de vue. Il 
doit donc prendre un grand soin à choisir 
cet instant. Si le sculpteur, si le peintre 
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représente le point où l’émotion est à son 
paroxysme, où l’action est à son point 
culminant, qu'arrivera-t-il? Que l’impres- 
sion produite sera de moins en moins forte 
à mesure que l’on considérera le tableau 
ou la statue. C’est pourquoi l'artiste doit 
choisir l'instant le plus fécond, c’est-à-dire 
«celui qui laisse à l'imagination le champ 
le plus hbre ». Il faut pouvoir ajouter par 
la pensée à ce qui est offert aux yeux. Et 
voilà qui fait de l’esthétique grecque une 
esthétique valable pour tous les temps. » 


Le dessein de Winckelmann était plus 
ambitieux que celui de Lessing (dont le 
livre demeura d’ailleurs inachevé). Ce 
n’était rien moins qu'une Histoire de l’Art 
en tant que développement spontané, indé- 
pendamment de l’histoire des artistes ; et 
cette conception nouvelle sera reprise par 
Hegel qui lui donnera une extension 
monstrueuse. Aussi Winckelmann ne pou- 
vait-il être apprécié complètement par un 
homme de goût comme le comte de Caylus 
qui reconnaissait l’importance de son livre 
(au point de vouloir le traduire) et la valeur 
de ses découvertes comme «Cantiquaire » 
mais contestait son goût comme amateur 
et connaisseur d’art : «Je suis content de 
lui, écrivait Caylus, par rapport à Her- 


10 


culanum ; mais je continue à ne pas l’être 
de la façon dont il traite les arts, et Je 
soutiens qu'il s’en échaufle, mais qu'il ne 
les entend point véritablement. » 

Jugement trop dur et qu'il faudrait 
mettre en balance avec le jugement enthou- 
siaste de Madame de Staël. Elle dit très 
bien les ‘sentiments qui ont animé des 
hommes comme lui: «cet amour du soleil, 
cette fatigue du Nord » … « Quand Winckel- 
mann après un long séjour en Italie revint 
en Allemagne, l’aspect de la neige, des 
toits pointus qu’elle couvre et des maisons 
enfumées, le remplissait de tristesse. Il lui 
semblait qu'il ne pouvait plus goûter les 
arts, quand il ne respirait plus l’air qui les 
a fait naître...» Elle loue son style calme 
et majestueux comme l’objet qu'il consi- 
dère et sa manière d’unir des observations 
exactes à une admiration pleine de vie. 
Cependant, elle fait quelques réserves sur 
son influence et se demande si l’observa- 
tion scrupuleuse des Anciens est compa- 
tible avec l’originalité naturelle. L'influence 
de Winckelmann a peuplé le monde de 
statues et rien n’est plus afiligeant que 
limitation de ce qui est inimitable, que la 
renaissance de ce qui est immortel. Celui 
qui a visité le musée de Dresde, ne peut pas 
oublier, après le sentiment de joie que lui 


ont dispensé les Titien et les Rembrandt, 
la surprise que lui réserve l'immense salle 
où est rassemblée une collection extraordi- 
naire de moulages. L’admiration le dispute 
à la peine. Il semble que ce musée des 
moulages résume bien la dernière vicis- 
situde — imméritée — d’un bel enthou- 
siasme. 


Dresde fut vraiment le foyer du néo- 
classique au XVIIIe siècle. Cette belle 
ville où résidait une dynastie catholique 
régnant sur des protestants, au mileu 
d’une campagne lumineuse qui fait pres- 
sentir l’Italie tout en gardant le mystère 
septentrional, était donc désignée pour 
qu'y fût poussé le premier soupir de 
l’homme moderne vers l’Antique. Non pas 


que l’Antique eût besoin d’être révélé, il 
l'avait été trois siècles auparavant, mais 1l 
cédait de plus en plus le pas à un maniérisme 
qui flattait l'œil et qui déployait des grâces 
superflues. C’était le triomphe du joli, du 
léché, du contourné; les œuvres d’art 
lançaient aux passants des œillades. Dresde 
était au XVII® siècle la patrie du rococo. 
Un peu plus tard Boucher triomphait en 
France. Il était temps de réagir. Si la 
réaction se fit sentir plus rapidement en 
France qu’en Allemagne, bien que ses pro- 
moteurs fussent allemands, c’est parce que 
l’art classique y était bien enraciné alors 
que l'Allemagne était déjà romantique, 
comme le fait remarquer Y. Belaval (dans 
la préface au XVIIIe siècle — (Encyclopédie 
de la Pléiade). 

Il fallait pour que le succès du mouve- 
ment fût complet qu'un artiste vint secon- 
der un archéologue. C’est ce qui se produisit 
avec Raphaël Mengs dont Winckelmann 
fit connaissance à Rome grâce à une lettre 
de recommandation d’un peintre de son 
pays. « Je passe mon temps chez lui, écrit-il, 
surtout les soirées, je dîne chez lui tous les 
jours de fête, je ne prends le café que chez 
lui, et J'ai mes livres et mes écrits dans sa 
chambre... grâce à lui, j'ai eu toutes sortes 
d'adresses... sans quoi J'étais condamné à 
la solitude.» Mengs, qui a une situation 
importante, n'est pas moins enthousiaste 
pour Winckelmann : (Le plus grand bon- 
heur que j'ai eu à Rome est d’avoir fait sa 
connaissance.» Mengs bien qu'âgé seule- 
ment de 28 ans était célèbre. 

Son père était miniaturiste à la cour de 
Dresde ; à l’âge de 13 ans, il le suivit 
en Italie d’où 1l revint pour être nommé, 
lui aussi, peintre de la cour sous le 
règne d’Auguste III. Sa carrière fut donc 
infiniment plus facile que celle de Winckel- 
mann, mais son amour de l'antiquité fut 
égal au sien, car dédaigneux de la belle 
situation qu'il avait en Saxe, 1l reprit le 


chemin de l'Italie à vingt ans et, tombé 
amoureux d’une paysanne qui lui servait 
de modèle pour une Vierge, il n’hésita pas 
à abjurer le protestantisme pour l’épouser. 
Il devint plus tard le directeur d’une école 
de peinture à Rome, et, réclamé de toutes 
parts, il dut se partager entre Dresde, 


Ariane. Musée des Thermes.. Rome. 


Naples, Florence et surtout Madrid où son 
premier séjour, à la cour de Charles III, 
dura huit années. Mais son port d'attache 
était toujours Rome où il exécuta ses prin- 
cipales œuvres et où sa femme lui donna 
vingt enfants. Ses écrits, rédigés par lui 
en italien, furent rassemblés aussitôt après 
sa mort (et traduits deux fois en fran- 
çais). 

Mengs se répète beaucoup dans ses ou- 
vrages et dans ses lettres. Il suflit presque 
de lire attentivement ses Réflexions sur la 
beauté et sur le goût dans la peinture pour 
connaître ses principales idées. 

La Beauté, c’est une idée visible de la 
perfection imprimée par Dieu dans l’Hom- 
me, c’est une espèce de perfection adaptée 
à la compréhension humaine. Platon dans 


Phèdre ne dit-il pas que notre idée de la 
Beauté, c’est une réminiscence de la Per- 
fection? 

Dans les choses visibles, la Beauté est en 
raison directe de l’unité (puisque la Perfec- 
tion est semblable à un point mathématique 
invisible). Les formes les plus belles sont 
celles qui ont le plus de pureté par suite du 
maximum d'unité (d’où l’éloge de l’uni- 
formité) ; ainsi la forme circulaire est la 
plus belle de toutes parce qu’elle consiste 
seulement dans l’«extension du centre ». 

Cette conception platonicienne s’accom- 
mode dans l'esprit de Mengs d’une idée 
empruntée à Leibniz et qui est que toute 
chose a une destination. La Nature ne fait 
rien d’inutile. Sans doute il existe une 
inégalité entre les choses, mais il faut 
remarquer que les parties passives, et en 
apparence sacrifiées, sont plus utiles encore 
que les parties actives parce qu’elles 
peuvent produire plusieurs effets tandis 
que les éléments nobles n’en produisent 
qu'un seul. De cette façon l’optimisme 
s'ajoute à l’idéalisme. Il y a plusieurs genres 
de perfection suivant l’Idée : la perfection 
d’un enfant n’est pas celle d’un homme — 
il ne faut pas demander à une pierre dont la 
destination est d’être polychrome de n’avoir 
qu’une seule couleur (bien que cette desti- 
nation-c1 soit plus élevée). 

La Nature ne fait rien en vain. Elle ne 
contient pas pour autant la Beauté parfaite 
à cause de l’obstacle qu’elle rencontre dans 
la matière. C’est à l’art de la suppléer, à 
condition, bien entendu, que l’art recherche 
le grand, comme faisaient les Anciens, et 
n'ait pas en vue, comme les Modernes, le 
vrai et l’agréable. 

Le goût consiste dans le choix que l’on 
fait et, bien entendu, présuppose un savoir, 
Avant Raphaël, on ne cherchait que la 
pure imitation — alors un tableau était un 
chaos — «Certains voulaient imiter la 
Nature et ne le pouvaient pas; d’autres 


Le Transport des Antiquités 


qui auraient pu l’imiter, ne le faisaient ré 
mais voulaient choisir sans savoir. 
Chaque peintre a su choisir. Il y en a ro 
qui sont, aux yeux de Mengs, grands entre 
tous: Raphaël (dont Mengs a hérité le 
prénom) a choisi «lexpression» et l’a 
trouvée dans la composition et le dessin ; 
Corrège a choisi «le charme » et l’a rendu 
par le clair-obscur ; Titien a choisi «l’ap- 
parence de la vérité » et l’a exprimée dans 
ses couleurs. 

Et à propos de couleurs, il n’y en a 
naturellement que trois qui soient par- 
faites : le bleu, le jaune et le rouge; ces 
couleurs primaires doivent être isolées : le 
plus beau rouge gâte le meilleur jaune. 
Quant aux couleurs composées, elles peu- 
vent être de qualités diverses suivant 
qu’elles s’approchent ou s’éloignent de telle 
couleur parfaite ; leur variété est d'autant 
plus grande qu elles sont moins parfaites. 


Les théories de Mengs sont rigides ; elles 
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d'Herculanum au Palais des Etudes ou Musée de, Naples 
de l'abbé de Saint Non. 


Naples et de Sicile, 


sont moins cohérentes qu’il ne voudrait, et 
ses remarques de détail sur la technique 
de Raphaël, de Corrège et du Titien sont 
plus intéressantes aujourd’hui que ses 
grands principes. Mais qui s'intéresse 


Planche extraite du Voyage pittoresque de 


encore à ces principes-là sinon pour des 
raisons historiques? Ils ont pourtant eu 
une immense influence sur le goût de 
l’époque, comme ceux de Winckelmann ; et 
les tableaux de Mengs qui sont accrochés 


au Prado n’en sont qu’une médiocre appli- 
cation. 

Ses écrits non plus ne valent pas cette 
parole de Diotime à Socrate dans le Ban- 
quet : «La vraie voie de l’amour, c’est de 
partir des beautés sensibles et de monter 
sans cesse vers cette beauté surnaturelle 
en passant, comme par échelons, des beaux 
corps aux belles actions, puis des belles 
actions aux belles sciences, pour aboutir 
à cette science de la beauté absolue et pour 
connaître enfin le Beau tel qu’il est en soi. » 
Winckelmann et Mengs ont pourtant 
éprouvé cette dialectique de l’amour sils 
n’ont pas su l’exprimer. La passion qui les 
animait pour l’Antique, cette passion qui 
avait fait naître chez Winckelmann, très 
pauvre, l’idée, un certain temps, d’aller à 
pied en Italie en demandant son pain sur 
la route et l'hospitalité la nuit aux couvents, 
qui chez Mengs lui avait fait également 
quitter son pays, sa religion et prendre pour 
femme une paysanne à la beauté classique, 
ce n’est pas un sentiment ordinaire. Et 
d’avoir entraîné un mouvement qui englobe 
des architectes comme Soufflot, des sculp- 
teurs comme Canova et Thorwaldsen, des 
peintres comme David dont on peut 
discuter le mérite mais non l'importance, 
n’est pas chose négligeable. 

Stendhal a beau jeu de se moquer de 
cette école (surtout dans sa Vie de Raphaël 
et dans son Salon de 1824). Il souligne les 
ravages que cause limitation du grec. 
Canova ne produit que des « têtes froides ». 
Raphaël, lui, se rapprochait de l’art du 
portrait, de «la chaleur qui règne dans ses 
ouvrages, le feu qu’on ÿ trouve». David 
est un grand peintre mais Qil immobilise 
l'école française» par son axiome que 
«toute figure peinte doit être la copie 
d’une statue » et son usage absurde du nu 
(David répondra que c’est beaucoup plus 
dificile, plus intéressant et plus conforme 
à l’exemple des Anciens). Les grandes 
compositions du genre des Sabines (écrit 
encore Stendhal) nous ennuient. Elles ne 
représentent que des personnages sans 
passion. Or, il faut avoir des passions pour 
juger des arts, ne pas écouter l’homme 
raisonnable, l’«esprit juste » mais «le jeune 
homme à l’œil hagard, aux mouvements 
brusques, à la toilette un peu dérangée ». 
Et pour exprimer les passions, il faut avoir 
subi leur flamme dévorante. « Je ne dis pas 


que tous les gens passionnés sont de bons 
peintres, je dis que tous les grands artistes 
ont été des hommes passionnés. » 

Donc l’école de David doit être condam- 
née ; «elle ne peut peindre que les corps, 
elle est inhabile à peindre des âmes ». On 
pourrait faire remarquer à Stendhal que si 
la peinture ne peint pas des corps, on se 


Ci-dessus, à gauche, 


l'interprétation qu'en a donné Canova dans son, Persée, 


demande ce qu’elle pourra peindre, et que 
la peinture ne peut remplacer la poésie, pas 
plus que la littérature ne peut remplacer 
la politique ; que juger une œuvre d’après le 
sentiment qu'elle inspire et uniquement 
d’après cela, c’est la juger d’après un 
critère étranger. Stendhal voulait, pour 
lui-même, écrire comme le Code Civil, mais 
il aimait chez les autres la musique de 
charme (comme celle de Cimarosa). Il 
admirait au théâtre les poses académiques 
de Talma mais les proserivait en peinture 
chez David. 

Comment concilier la profondeur du sen- 
timent avec une expression valable? Sten- 
dhal a bien raison de dire que «le simple et 


l’'Apollon du Belvédère, 


le naïf sont les héros de la peinture » — cela 
ne suflit pas et son art même prouve qu’il 
avait cherché quelque chose de plus. 
Malheureusement les anticomanes ont 
suivi le même chemin à rebours. Ils sont 
partis d’un idéal à priori, de règles bien 
codifiées, d’une esthétique rigoureuse pour 
rejoindre à partr de là la nature dans ce 
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conservé. au Musée du Vatican : à droite, 


également au Musée du Vatican. 


qu’elle a d’irremplaçable. Et c’est vrai que 
leurs œuvres nous ennuient, que leur 
Perfection nous glace. Cependant leurs 
intentions étaient élevées, et le plus extraor- 
dinaire est qu'ils touchaient, tout au moins 
au début de leur entreprise. S'ils avaient 
une idée de la Grèce qui nous paraît 
aujourd’hui ridicule, il ne faut pas oublier 
qu'ils avaient redécouvert la Grèce, que 
le Parthénon, Olympie, etc. n'avaient pas 
encore été révélés (ou à peine), que l’on 
prenait la Grèce alexandrine pour la Grèce 


classique, et que bien entendu la Grèce 
archaïque et primitive, telle que l'ont 
exhumée les archéologues était ignorée. 


Comment en eût-il pu être autrement ? 
Dans un nombre de siècles relativement 
petit cette civilisation a dressé comme un 
inventaire des possibilités de création de 
l’homme ; mais les pages de cet inventaire 
n’ont pu être tournées que l’une après 
l’autre. J. G. 


Si vous voulez en savoir davantage 


Référez-vous aux œuvres de Winckelmann 
(publiées en allemand) et de Mengs (publiées 
en italien) et traduites en français à la fin 
du XVIIIe siècle. 

Vous pourrez lire ausst l’ouvrage fonda- 
mental de Carl Juste : Winckelmann in 
Deutschland et Winckelmann in Italian 
(2 tomes, Leipzig, 1866-1872 ; non- traduit 
en français) et la thèse de René Schneider 
sur le néo-académisme en France sous 
l’Empire et la Restauration : Quatremère de 


Quincy (Paris, 1910). 
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A New York 


Epoque 
classique 300-900 après J.-C. Pierre 


volcanique. Hauteur: 53,1 centimètres. 


Hache. Mexique, Vera Cruz. 


Un Musée d'Art Primitif a été inau- 
guré le mois dernier, à Nesw York, après 
plusieurs années de préparatifs. Le cadre 
en est un hôtel particulier 1900, aménagé 
à cette intention. Les galeries d’exposi- 
tion n'occupent que deux étages et, dans 
ce quartier de Manhattan en perpétuelle 
reconstruction, cette maison apparaît 
comme un vestige d’un lointain passé. 
Cette partie de la ville devient d’ailleurs 
un centre culturel d'importance croissante. 
Deux rues plus loin, se trouvent le Musée 
d'Art Moderne et le Musée Whitney 
d'Art Américain, institutions déjà vénéra- 
bles, et le Musée de l'Artisanat contem- 
porain dont la construction fut entreprise 
u y a quelques mois seulement. Bien 
que de taille modeste, le Musée d'Art 
Primitif représente un apport riche de 
sens. En effet, consacré à l’art de pays 
anciens et éloignés, de civilisations dis- 
parates qui n'appartiennent que rare- 
ment aux époques récentes et Jamais 
à l’époque contemporaine, il n'en est 
pas moins, comme ses voisins, le fruit 
d’une attitude propre au XX® siècle. 
St les arts qui y sont présentés ne sont 


Page 14, ci-contre : 


Bourreau. Ile de Costa-Rica. Date 
inconnue. Pierre. Hauteur : 88,3 cm. 


Page 14, à gauche : 


Homme debout. Mélanésie, Iles de Santa 
Cruz XIXe s0{r). Bois. H.: 41,5 cm. 


St 


Femme voilée. Mexique, Etat de Guerrero. 
Style Mezcala. Epoque classique, 300- 
900 ap. J.-C. Metadiorite. H. : 22,9 em. 


pas modernes, c’est certes un état d'esprit 
«moderne» qui les a fait découvrir, 
et on peut dire qu'en règle générale 
ceux qui aiment l’art «primitif » savent 
aussi comprendre l’art moderne. En fait, 
l'adjectif «primitif » et les arts auxquels 
sise + 
u s'applique doivent en grande partie 
leur prestige à l'artiste contemporain. 
L'étude des manifestations artistiques 


chez les peuples primutifs fait depuis 


longtemps partie de l'ethnologie. Ces 
produits de l’activité artistique «pri- 


muitive» constituent autant de preuves 
tangibles des réalisations d’une techno- 
logie naissante. L’archéologue et l’ethno- 
logue du XIXE siècle éprouvaient même 
une sorte d'admiration condescendante 
pour la maîtrise et l’habileté que révélaient 
ces créations, et parfois leur étonnement 
les amenait à se demander si les peuples 
qui pouvaient fabriquer des objets d’un 
si beau métier — envisagés toujours en 
tant que produits façonnés — étaient 
vraiment aussi (primitifs » qu'on voulait 
bien le dire. Mais cette 
allait encore à la maitrise et à l’habileté 


admiration 


technique. 

C’est au XXE siècle que revient le 
mérite d’avoir su apprécier l'art primi- 
tif d’un point de vue esthétique ; et c’est 
dans cette perspective que s'inscrit le 
nouveau Musée d'Art Primitif de New 
York ; le développement de cette attitude 


Rame de cérémonie. Polynésie, Ile de 


Pâques. XIXE s. (?). Bois H. : 83,5 cm. 


caractéristique de notre époque a une 
histoire longue et compliquée. Rappelons 
seulement que les savants comme les 
artistes ont joué pendant les 25 premières 
années de ce siècle un important rôle 
d'initiateurs. Les uns et les autres ont 
à leur manière réagt contre les inter- 
prétations matérialistes et rationalistes re- 
çues jusqu'alors et découvert que l’homme 
€ primitif » leur ressemblait beaucoup 
plus qu'ils ne l'avaient imaginé. Les 
collectionneurs et les connaisseurs ont 
depuis fait œuvre très utile en opérant 
une première sélection des œuvres im- 
portantes. Le dessein de notre musée 
(le premier qui soit consacré aux arts 
primitifs en tant que tels) est de faire 
apprécier ces œuvres par un vaste public. 


Ainsi, ce musée est avant tout un musée \ 
artistique. C'est-à-dire qu’on s’y attache É 
avant tout à l’objet, considéré comme w 
œuvre d'art, et qu'on cherche à sou- 
ligner tous les aspects qui en font la 
singularité et la qualité : matière, tech- 
nique, facture, style, forme, expression 
et intention. De toute évidence, ces 
caractères varient d’une œuvre à l’autre 
et on ne saurait établir aucune règle, 
élaborer aucune recette prescrivant les. 
proportions des divers ingrédients néces- 
saires pour obtenir la perfection. Mas 
notre intérêt ne porte pas sur un aspect M 
privilégié ; aucun n’est à lui seul suffi- 1 
sant, ni la civilisation matérielle mise 
en évidence par l’archéologue, ni les 
formes symboliques découvertes par l’his- 
torien des structures sociales, nt le type 
humain révélé par l’ethnologue, ni le sens 
de la composition auquel s’attachent 
exclusivement certains artistes, ni l’ex- 
pression (en soi», directe et spontanée, 
chère à certains esthéticiens. Le but que 
nous nous sommes assignés est de choisir 
des objets qui, lorsqu'on considère l’en- 
semble des éléments les composant, constr- 
tuent une œuvre d'art remarquable. Nous 
voulons aussi les présenter de façon à ce 
que leur beauté particulière soit bien mise 
en évidence. Reconnaissons que ce projet 
est difficile à réaliser; nous échouerons 
parfois et, inévitablement, on jugera nos 
efforts de bien des façons différentes. 


Une esthétique 
des arts prinutifs 


Ceci étant, nos premières expositions 
seront guidées par la recherche des 
contrastes plus que des ressemblances. 
Nous n'avons ni. le désir ni la possibilité 
de rivaliser avec les grandes collections 
scientifiques appartenant aux musées 
d’ethnologie du monde entier. La masse 
de leurs collections — si nombreuses 
que le public n'en voit Jamais qu’une 
part très réduite —, la qualité des objets 
qu'ils présentent, leur permet de servir 
de base et de toile de fond à l’activité 


+. 


« Homme debout. Mélanésie, Iles de l’Ami- 
rauté. XIXEs. Bois peint. H. : 94,5 em. 


Page ci-contre D 


Masque d'enfant (?). Côte d'Ivoire : 
Baulé. XIXE s. (?). Bois peint. H. : 21,7. 


plus restreinte que nous revendiquons. 
Aux autres musées revient la tâche de se 
consacrer à toutes les manifestations de 
l'art primitif, à la production courante 
comme à l’exceptionnel ; notre choix à 
nous sera dicté par des considérations 
esthétiques. Eux vont à la recherche de 
principes d'unification : région cultu- 
relle, techniques, fonctions sociales, sym- 
bolisme religieux, essor et déclin d’une 
civilisation ; nous nous préoccupons au 
contraire des contrastes innombrables d'où 
pourront Jaillir parfois, inattendues et 
surprenantes, des ressemblances satisfai- 
santes pour un esprit logique. 

La première exposition réalisée au 
musée (où figurent les œuvres reproduites 
ici) illustre cette méthode. On a choisi 


Masque de 
XIXe st) 


lapin. Soudan: Dogon. 
Bois peint. H.: 33,7 cm. 


dans les collections permanentes du musée 
des objets en or de Baulé, et en argile de 
Chypre, en pierre celte et en argile de 
Tarasque; en pierre aztèque, en bois du 
Cameroun, en bois Chimu et en Jade 
Maori; en Jade Olmec et en ivoire du 
Bénin; en os de l’époque paléolithique 
et en peau Ibibio. L'exposition mêle non 
seulement les matières, mais aussi les 
formes : on y trouve côte à côte des 
masques et des statuettes, des têtes et des 
pierres à aiguiser, des jarres et des pen- 
dentifs. Elle réunit des objets d'usage très 
divers, outils, objets rituels, décoratifs ou 
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De face et de profil: masque d'homme mort. Colombie britannique : Tlingit. 
XIXE® siècle (?). Bois peint (les yeux sont en métal, la coiffure en cuir peint). 
Hauteur : 27 centimètres (pour la partie en bois). 


religieux et s'attache au très petit comme 
au monumental. Bien que le champ couvert 
par cette exposition soit très vaste, du 
point de vue de la géographie, de l’histoire, 
des matières employées, de la dimension 
des objets, elle ne se compose pourtant 
que de 65 pièces ; mais elle cherche à 
attirer l'attention sur chacune d’elles. 


L'union de l’art et 
de la science 


Il ne faudrait pas croire pourtant 
qu'on préconise au musée un esthétisme 
pur. Le but n’est pas d'établir un divorce 


entre l’art et la science, mais, bien au 
contraire, d'utiliser les connaissances et la 
technique du savant, la méthodologie et la 
discipline rigoureuse de l’archéologue, de 
l’anthropologue, de l'historien de l’art et 
du préhistorien. Dans un domaine si 
grand et si différencié, il est indispensable 
de faire appel aux spécialistes. Afin 
d'assurer au musée les fruits de la dis- 
cussion et de l’inspiration directes, les 
directeurs se sont déjà adjoint comme 
conseillers trois savants de premier ordre : 
Junius B. Bird et Gordon F. Ekholm 
du Musée Américain d'Histoire naturelle, 
tous deux spécialistes de la civilisation 
précolombienne, le premier au Pérou et 
le deuxième au Mexique, et William 
B. Fagg, du British Museum, dont le 
domaine est l’art africain. Cette caution 
scientifique venant étayer les jugements 
du goût et de l'intuition permettra de 
présenter au mieux des œuvres venues 
du monde entier. 

Le Musée d'Art Primitif cherchera aussi 
à faciliter les études dans ce domaine. 
Là encore, le but n’est pas de se substituer 
à des organismes déjà établis. La biblio- 
thèque, les archives photographiques qu’on 
est en train d’assembler à New York 
seront consacrées à l’art primitif en tant 
qu’art, laissant à d’autres institutions 
plus qualifiées le soin de réunir une 


Masque d'oiseau. Mexique. Epoque post- 
classique tardive, 1200-1500 après J.-C. 
Argile peinte. H.: 11,9 centimètres. 


Tête de Janus. France, Roqueperteuse, 


Var. Période celte. IVe siècle avant 
J.-C. Pierre. Hauteur : 28,5 centimètres. 


documentation sur l'étude générale des 
civilisations. En rassemblant en un même 
lieu des photographies d'œuvres d'art 
primitif de tous les pays, on permettra 
l'application aux arts indigènes des cinq 
continents de méthodes spécialisées qui 
étaient jusqu'ict presque exclusivement 
réservées à la culture occidentale et 
extrême orientale. Ces méthodes ont permis, 
au cours des cinquante dernières années, 
de faire des progrès gigantesques dans 
la compréhension historique et esthétique 
des arts de la Grèce, du Moyen Age et 
Il a 
été possible de différencier les ateliers, 
la personnalité des divers artistes, de 
saisir les enchaînements et les dévelop- 


de la Renaissance à leurs débuts. 


pements, de distinguer un homme de 
talent ou de génie d’une foule d'artistes 
dont nous ignorons jusqu'au nom. On 
peut supposer que des méthodes simi- 
laires, convenablement adaptées, produi- 
raient des résultats analogues dans le 
domaine des arts primitifs. 

Le Musée d'Art Primitif doit son 
existence à la générosité de Nelson 
A. Rockefeller et ses collections ont eu 
pour noyau la collection personnelle de 
M. Rockefeller, commencée il y a une 
dizaine d'années et rapidement enrichie 
d'œuvres de haute qualité. M. Rockefeller, 
président du Musée, et René d'Harnon- 


Homme assis. Mexique, Nararit ou Coli- 
ma. Milieu ou fin de l’époque classique, 


500-900 ap. J.-C. Argile. H.: 58,4 cm. 


court, directeur du Museum of Modern 
Art, le vice-président, ont travaillé ensem- 
ble avec énergie et enthousiasme à assem- 
bler ces objets. 


Préfaçgant l'exposition  inaugurale 
actuellement en cours, Nelson Rockefeller 
a formulé la profession de foi du Musée : 
«Notre dessein est d'apporter un com- 
plément esthétique aux réalisations des 
musées scientifiques. Cependant, nous 
ne désirons point faire de l’art primitif 
une catégorie distincte, mais bien l’in- 
tégrer, avec sa fascinante diversité, dans 
l’ensemble des arts humains déjà connus. 
Notre but est de choisir des objets remar- 
quables par leur beauté, dont la qualité 
celle des œuvres 


exceptionnelle égale 


qu'on peut voir dans les autres musées 
du monde entier, et de les présenter de 
telle sorte que chacun puisse en goûter 
tout l'attrait. » RTC 


Si vous voulez en savoir davantage 


Visitez, à Paris, le Musée de l'Homme, à 
Londres, le British Museum, à New York, . 
le Musée d'Histoire Naturelle, à Bâle, 
le Museum für Natur und Vôülkerkunde 
et, à Tervuren, le Musée du Congo belge 
(voir L’Œil, numéro 13). Toutes ces 
collections, constituées dans des buts 
différents de ceux du nouveau Musée 
de New York, montrent d’admirables 
témoignages de l’art des populations 
«primitives ». 
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Le musée privé d’un conservateur 


PAR ROSAMOND BERNIER 


Un des directeurs du Musée de Philadelphie possède, dans sa collection personnelle, 


d’admirables toiles de l’école française 


Pour le voyageur de passage à Phila- 
delphie, rien de plus agréable que de se 
trouver dans une petite et étroite maison 
de briques donnant sur Rittenhouse 
Square, la grande place plantée d'arbres 
qui marque le centre du vieux quartier 
bourgeois de la ville. L’extérieur de la 
maison ne se distingue pas de celui des 
nombreux hôtels particuliers conforta- 
bles qui se défendent avec succès contre 
l’envahissement des gratte-ciel. Mais à 
l’intérieur, elle est différente des demeu- 
res souvent élégantes de cette vieille cité 
américaine, car elle abrite une superbe 
collection d’art français, principalement 
du XIXE®, assemblée par un des conser- 
vateurs du Musée de Philadelphie. 


Henry P. Mellhenny est accueillant 
à ce point que si vous aimez les 
tableaux et exprimez le désir de voir 
les siens, il vous invitera probablement 
à déjeuner chez lui. Là, assis en face de 
natures mortes de Matisse, Cézanne et 
Chardin, tournant le dos à un petit jar- 
din intérieur au sol pavé de dalles, vous 
dégusterez un soufflé aussi léger qu’une 
brume impressionniste. Après quoi, vous 
prendrez un excellent Cespresso » (pré- 
paré sous vos yeux par une machine 
italienne à quatre robinets qui fait pen- 
ser aux fontaines à multiples jets du 
Bernin) dans un charmant salon Res- 


tauration, tapissé de moquette grise et . 


décoré d’un petit nombre de tableaux 
très soigneusement disposés. Le beau 
Portrait de la Comtesse de Tournon par 
Ingres (1812) est accroché au-dessus de 
la cheminée ; la jeune Mlle Legrand, un 
Renoir très attachant de 1875, un 
Paysage sous la pluie par Vincent Van 
Gogh, le célèbre Moulin Rouge de 
Toulouse-Lautrec (1890), le Jugement 
de Péris et un nostalgique paysage pari- 
sien de Renoir, des dessins de Seurat 
(Le Joueur de Trombone), de Renoir et 
de Chassériau ornent les murs. Plus loin, 
dans un petit salon, sont accrochés le 


Pie VII et le Cardinal Caprara de David 
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Ci-dessus, Henry P. Mcllhenny dans son bureau. Page ci-contre, dans le salon, 
au-dessus d’un buffet Charles X, le portrait de Mademoiselle Legrand peint par 
Renoir en 1875. Cette toile célèbre, qu'on appelle aussi La Fillette attentive, repré- 
sente la fille d’un des employés de Durand-Ruel, le marchand des Impressionnistes. 
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Seurat : Les Poseuses. 200 X 250 cm. 1888. La célèbre Fondation Barnes possède une 
version plus grande de cette toile qui représente le même modèle vu dans trois positions 
différentes. À gauche, on voit sur le mur de l'atelier un angle de la Grande Jatte. 


(1807) (un détail pour le Sacre de Napo- 
léon), deux œuvres de Degas (voir 
p. 25), Les Poseuses de Seurat (ci- 
dessus), un Portrait de la femme de 
l'artiste par Cézanne (vers 1885) (voir 
p. 28) et un dessin de nu par Corot 
(1845). 

Ces œuvres constituent le noyau d’une 
collection, restreinte mais remarquable, 
qui comporte en tout une vingtaine de 
tableaux, dix dessins et six petits bronzes 
(par Degas, Carpeaux, Daumier et 
Maillol). Ce petit nombre d'œuvres est 
d’une qualité telle que cinq d’entre elles 
furent choisies, lorsqu'on sélectionna 
les plus beaux tableaux français appar- 
tenant à des collections américaines, 
pour les exposer au Musée de lOran- 
gerie à Paris en 1955. C’étaient Les 
Poseuses de Seurat, le portrait d’Ingres 
et des dessins de Corot, Seurat et Chassé- 
riau. D’autres toiles sont disséminées aux 
différents étages de la maison: une Cru- 
cifixion de Georges Rouault se trouve 
au-dessus d’un divan dans le bureau où 
s’entassent livres, revues et vases de 
fleurs ; d’autres sont accrochées dans les 
chambres d’amis, notamment cette 
étrange et sombre composition de Degas 
appelée Le Viol (voir p. 29). Il y a 
aussi un Picasso des débuts qui, avec le 
Matisse, le Rouault et un petit nombre 
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de tableaux américains, représente le 
XXE siècle. 

L'esprit qui a présidé à la réunion de 
cet ensemble réduit d'œuvres de premier 
ordre contraste avec la tendance de cer- 
tains collectionneurs américains qui, 
dans leur enthousiasme, cherchent à 
acquérir en un temps record le plus 
grand nombre d'œuvres possibles : 150 
Klee en trois ans, 51 Rodin au cours de 
quelques voyages en Europe, etc. Les 
tableaux de la collection Mecllhenny, à 
l'exception du Van Gogh, acheté en 
1948, furent acquis pendant les années 
trente et, en grande partie, par l’inter- 
médiaire des marchands new-yorkais. 
C’est Paul Rosenberg qui vendit les 
deux grands Cézanne, une esquisse de 
Delacroix pour La Mort de Sardanapale 
(1827), le portrait d’Ingres, un petit 
intérieur d’Edouard Vuillard et le dessin 
de Corot. « À cette époque de crise éco- 
nomique, nous dit Henry Mecllhenny, 
rares étaient les gens désireux d’acheter 
des tableaux ; il n’y avait guère, et pour 
cause, de rivalité entre amateurs. Les 
marchands étaient prêts à tout pour 
encourager l’acheteur éventuel : ils or- 
naïent ses murs de tableaux dans l’espoir 


Renoir : Couple dansant. Dessin à la 
plume et à l’encre de chine. 


s 


qu'il se déciderait à garder l’un ou 
l’autre d’entre eux et consentaient de 
longs termes de crédit. » 


Le père de Mellhenny, un riche 
homme d’affaires, était lui-même collec- 
tionneur et administrateur du Musée de 
Philadelphie ; sa mère était douée d’un 
goût et de connaissances artistiques 
remarquables. Le père du collectionneur 
actuel mourut en 1926; sa femme et 
son fils continuèrent à s’intéresser aux 
beaux-arts. Nanti d’un héritage consi- 
dérable et encouragé par sa mère, le 
jeune Henry se mit à acheter des ta- 
bleaux alors qu’il était encore étudiant. 
Dès son enfance, il voulait devenir 
conservateur de musée ; à l’Université 
de Harvard, il suivit les cours d’histoire 
de l’art français de Paul J. Sachs. 
«Sachs savait admirablement faire par- 
tager ses enthousiasmes et, qui plus ést, 
il avait coutume de parler des tableaux 
disponibles sur le marché, signalant où 
on pouvait les trouver. Il réussissait à 
nous donner l'illusion que nous pour- 
rions vraiment les posséder. » 


Sous cette influence, le jeune amateur 
persuada sa mère d’acheter pour lui des 
dessins du XIXE® siècle (jusque-là, elle 
s’intéressait plutôt au XVIIIe siècle). 
C’est à cette époque, en 1933, que furent 
acquis les dessins de Corot, Seurat et 
Matisse. Alors qu'il était encore à 
Harvard, en 1933, pendant le séjour 
qu'il fit comme chaque année aux 
vacances d’été en Europe, Henry acheta 
ses Danseuses de Degas. En mars de 
l’année suivante, il acheta l’esquisse de 
Delacroix, ainsi que la magnifique 


nature morte de Matisse reproduite en 
couleurs (pp. 26-27). Elle était restée 
accrochée pendant des mois dans une 
galerie de New York: «Le marchand 
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Toulouse-Lautrec : Moulin-Rouge : La Danse. 115X 150 cm. 1890. Dans cette toile qui représente Valentin le Désossé dansant 
avec une partenaire inconnue, Lautrec a fait figurer au centre, coiffés de chapeaux haut de forme, ses amis Maurice Guibert et 
François Gauzi, le photographe Paul Sessau et le peintre-graveur Marcellin Desboutin. 


n’arrivait tout simplement pas à s’en 
débarrasser », raconte Mcllhenny. 
Modeste, le jeune homme n'avait 
jamais songé à rendre visite aux peintres 
dont il appréciait tant l’œuvre, au cours 
des étés qu'il passait en France. Un 
jour de 1935, à Paris, Paul Rosenberg 
linvita à déjeuner en compagnie de 
Braque, Matisse et Marie Laurencin. 
« J’étais très ému de rencontrer ces ar- 
tistes que J’admirais tant. Mais eux ne 
s’intéressèrent qu'à Maurice Chevalier 
qui, par hasard, se trouvait à la table 
voisine dans le restaurant du Bois de 
Boulogne où nous nous étions réunis. 
Plus tard, parlant de cette rencontre, 
je fus frappé de constater que le grand 
coloriste qu'était Matisse ne se souvenait 
pas de la couleur du chapeau porté par 
le chansonnier. » Une autre fois, il rendit 


visite à Picasso dans son atelier pour 
lui demander de signer une gravure 
qu'il venait d’acheter. «Tenez, dit 
Picasso, après avoir dûment écrit quel- 
que chose au bas de la gravure, j'ai mis 
ma signature à l’envers ; ça n’en aura 
que plus de valeur, un jour. » 

En 1935, Mcllhenny, ses études ter- 
minées, entra au Musée de Philadelphie. 
Celui-ci avait été installé en 1928 dans 
un immense bâtiment de Fairmount 
Park, non loin du centre de la ville où 
une statue monumentale de William 
Penn, le fondateur de la «ville des 
frères », tend un index fraternel en haut 
de la Mairie ; le style néo-classique et 
moderne tout à la fois du Musée lui avait 
valu de ses détracteurs le sobriquet de 
«garage grec». Les trente dernières 
années ont incroyablement enrichi les 


trésors qu’il possède et on le considère 
aujourd’hui comme l’un des plus beaux 
des Etats-Unis (l’un des achats les plus 
intéressants fut celui du superbe Pous- 
sin, Le Triomphe d’Amphitrite, qui fut 
cédé par le gouvernement russe en 1935). 
Le Musée des Beaux-Arts compte parmi 
les grandes institutions internationales 
depuis que les donations de plusieurs 
magnifiques collections privées — no- 
tamment le vaste ensemble de tableaux 
italiens et flamands de la collection 
Johnson et les splendides collections 


Arensberg et (Gallatin de tableaux 
contemporains — sont venues l’enri- 
chir. 


Le Musée de Philadelphie comprend 
d'importantes sections de sculpture et 
d'architecture, ainsi qu’une section 
d'arts décoratifs. Mellhenny avait 
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Cézanne : 


espéré devenir conservateur des pein- 
tures, mais il n’y avait pas de poste 
disponible dans ce département ; par 
contre, la section des arts décoratifs, 
nouvellement créée, avait besoin d’un 
conservateur ; Mcllhenny prit ce poste 
qu’il occupe toujours. «Cela avait l’avan- 
tage de me permettre de continuer à 
acheter des tableaux, nous expliqua-t-il. 
Je ne pouvais guère aller à la recherche 
d'œuvres pour mon compte personnel, 
si J'avais dû, en même temps, m’occu- 
per des achats du musée. » 

Néanmoins, le jeune conservateur 
s’est trouvé chargé à plusieurs reprises 
de l’organisation d’expositions de ta- 
bleaux et d'œuvres d’art. En 1936, 
l’année de ses 25 ans, il devait réunir, 
avec l’aide de sa mère, un important 
ensemble de Degas, comprenant des 
œuvres prêtées par le Louvre et d’autres 
musées ; les Mcllhenny financèrent eux- 
mêmes l’exposition. En 1937, il présenta 
un impressionnant ensemble d'œuvres 
de Daumier, dont quatorze apparte- 
naïent à la collection Esnault-Pelterie : 
les propriétaires que les menaces de 
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guerre inquiétaient les prêtèrent, en 
demandant en échange qu’elles fussent 
éventuellement mises à l’abri. Deux de 
ces Daumier furent plus tard acquis par 
le musée. Deux ans plus tard, Mellhenny 
fut chargé d'organiser une grande expo- 
sition Blake, la première de cette impor- 
tance qui fût faite aux Etats-Unis. 
Toutes ces expositions étaient accom- 
pagnées de catalogues illustrés très 
complets. Depuis la guerre, il a présenté 
plusieurs expositions d’art décoratif, 
l’une d’elles consacrée à une production 
locale : les meubles de Philadelphie au 
XVIII siècle. 

Cependant, au cours des années qui 
précédèrent la guerre, sa collection 
continua à s’enrichir. Il est intéressant 
de noter qu'il renonça à acquérir un 
Manet, qu’il eût aimé posséder, parce 
qu’une autre importante collection de 
Philadelphie, celle de la famille Tyson, 
comprend des Manet, et que cet ensemble 
comme le sien reviendra plus tard au 
Musée de Philadelphie. Tout en choi- 
sissant des tableaux pour son plaisir 
personnel, Mellhenny a eu constam- 


La Montagne Sainte-Victoire. 35,6 X 49,5 cm. Aquarelle. 1885-1887. 


ment le souci de « boucher les trous » 
qui existent encore dans les collections 
du musée ; c’est cette préoccupation qui, 
dans une certaine mesure, a motivé son 
acquisition du David, du portrait d’In- 
gres et du magnifique petit Seurat : 
Les Poseuses. 

C’est là un exemple de ce phénomène 
typiquement américain : le collection- 
neur qui achète dans le but de laisser 
ses tableaux à un musée. Outre un esprit 
civique sincère, souvent aiguisé par la 
fierté régionale, il y a deux raisons qui 
encouragent cette attitude. Les droits 
de succession sont si élevés qu’il est 
presque impossible de léguer ses ta- 
bleaux à ses héritiers. Les impôts 
annuels qui frappent les possédants sont 


Degas : 


signé et dédié par Degas «à mes amis 
Bartholomé» représente Mary Cassait, 
cette Américaine qui devait se fixer à Paris, 
travailler sous la direction de Degas et 
de Renoir et participer à la plupart des 
expositions du groupe impressionniste. 


Miss Cassatt au Louvre. Pastel æ 
sur papier gris. 60X47 cm. Ce pastel. 
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Degas : Intérieur ou Le Viol. 81X 116 cm. Vers 1874. 


considérablement réduits si ceux-ci cè- 
dent leur bien à une institution publique, 
tout en pouvant stipuler qu’ils les con- 
serveront leur vie durant. 

Cet état de choses fait que l’une des 
principales tâches incombant à un con- 
servateur consiste à dénicher les riches 
collectionneurs et à les persuader non 
seulement de léguer au musée ce qu'ils 
possèdent déjà, mais encore d’acheter 
surtout des œuvres qui, lorsqu'elles 
reviendront au musée, combleront les 
lacunes des collections. À cet égard, 
Mellhenny d’ailleurs est dans une posi- 
tion assez particulière : à la fois conser- 
vateur et collectionneur très attaché au 
musée de sa ville, il a pris lui-même 
en considération les besoins de celui-ci 
lorsqu'il choisit ses acquisitions per- 
sonnelles. 

Henry Mecllhenny n’a pas acheté de 


« Cézanne : Madame Cézanne aux cheveux 
dénoués. 62 X 51 cm. 1883-1887. Cézanne 
a fait de nombreux portraits de sa femme : 
celui-ci compte parmi les plus beaux. 


tableaux depuis quelques années en 
raison de l’état actuel du marché. Il a 
fait l’acquisition de quelques beaux 
meubles, notamment d’une paire de 
commodes de Boulle et d’un superbe 
bonheur-du-jour, en laque, de Weis- 
weller. Il trouva les meubles Charles X 
en bois clair pour son salon (assortis au 
fauteuil du Portrait d’'Ingres qui orne 
cette pièce) à Paris, avant la guerre, à 
une époque où ce style n’était pas encore 
à la mode et n’avait pas encore pris de 
valeur. Il acquit alors une grande table 
ronde Charles X pour moins de 35 000 
francs. «Je découvris les chaises et la 
table tout à fait par hasard. Quand 
j'étais à Paris, je descendais dans un 
hôtel de la rue de Berri et la boutique 
d’Imbert, le spécialiste de ce style, se 
trouvait tout à côté, en ce temps-là. » 
L'une des chambres d’amis présente un 
bel ensemble de meubles de style 
Sheraton fabriqué à Philadelphie au 
XVIII siècle. , 

La collection de tableaux n’a guère 
changé avec les années, ce qui reflète 


la constance des goûts de celui qui l’a 
composée. Il aime les œuvres de belle 
facture et s’est entouré de quelques-uns 
des plus importants exemples des écoles 
du XIXE® siècle et du début du XXe 
siècle. À peu d’exceptions près, il a 
gardé les toiles qu’il avait d’abord 
choisies. 

A notre époque où tant de gens achè- 
tent des tableaux dans un but de spé- 
culation fiévreuse, il est réconfortant de 
rencontrer quelqu'un qui aime vérita- 
blement l’art et collectionne uniquement 
pour son plaisir et non dans un esprit de 


lucre. R. B. 


Si vous voulez en savoir davantage 


Si vous avez l’occasion d’aller à Phila- 
delphie, visitez le beau musée de la ville 
et essayez d’être reçu par celui de ses 
conservateurs qui a la chance de posséder 
la collection que nous venons de vous 
présenter 
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Lorsque, en 330 av. J.-C., Alexandre de 
Macédoine fit incendier Persépolis après 
l'avoir soigneusement pillée, la puissance 
iranienne semblait à jamais détruite. 
L’Occident avait pris pied sur le sol 
oriental, poussant peu après jusqu’à 
l’Indus. Ce raid impressionnant, réussi, 
compte tenu des conditions du moment, 
avec une vitesse qui confond — dix ans 
à peine — marquait une implantation 
apparemment de longue durée. La mort 
du conquérant, disparu à Babylone à 
’âge de 33 ans, allait tout remettre en 
question et rendre toutes leurs chances 
aux populations subjuguées et en par- 
ticulier à l’iranienne. 

Ce rétablissement ne se fit pourtant 
que par étapes et il y fallut un demi- 
millénaire, par delà l’intermède parthe 
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(250 av. J.-C. - 224 apr. J.-C.), pour 
qu’une dynastie nationale, originaire du 
Fars, vint revendiquer hautement l’héri- 
tage achéménide, celui des Cyrus, Xer- 
xès, Darius et Artaxerxès. Un certain 
Ardeshir, petit-fils d’un prêtre d’Ana- 
hita, nommé Sassan, avait l'audace de 
se dresser contre son suzerain parthe, 
Artaban V. Seul un combat pouvait 
trancher le différend. Les soldats d’Arta- 
ban furent chef tué. 
Ardeshir devenait le premier des rois 


écrasés, leur 
sassanides, fondant une dynastie dont le 
programme tenait en trois mots : retour 
au passé. Sous sa double face, religieuse 
et politique, c’est-à-dire fidélité à la 
religion mazdéenne et domination de 
tout l’espace dont l’Indus et la Méditer- 


ranée constitueraient les deux limites 


extrêmes. Le programme fut réalisé non 
sans heurts violents, car aux Sassanides 
s’opposaient les Romains qui avaient 
pris la relève des Séleucides et n’enten- 
daient pas être dépossédés sans résis- 
tance de régions que, à tort ou à raison, 
ils avaient fini par considérer comme 
faisant partie de leur « espace vital ». 
Pendant un siècle exactement, ce fut 
une lutte sans merci, avec des alterna- 
tives diverses de revers et de succès, 
amenant Romains à Ctésiphon, Sassa- 
nides à Antioche, sans que jamais une 
décision définitive pût être acquise pour 


l'une ou l’autre des armées. Lorsque 


Rome dut s’effacer devant Byzance, 
celle-ci n’eut d’autre solution que de se 
mesurer avec l'ennemi ancestral, tou- 


jours plus audacieux. Héraclius devra 


RAT 


at at 


CPC on 


Les rochers de Nagsh-i-Rustam. Sur ces 
falaises proches de Persépolis, des bas- 
reliefs illustrent quelques-uns des grands 
événements de l’histoire des Sassanides. 


revenir sur le Tigre pour récupérer, sur 
les successeurs de Chosroès, la «vraie 
croix », emmenée comme butin, après la 
prise et le pillage du Saint-Sépulcre 
(614 apr. J.-C.). Sans doute les hostilités 
auraient duré longtemps encore, si 
l'entrée en scène des Arabes et de 
l'Islam n'avait bouleversé la face du 
monde. En 651, Yezdegerd IIT était 


assassiné. L'empire sassanide avait vécu. 


Le dieu Ormuzd donne l'investiture au 
roi fondateur de la dynastie sassanide, en 
lux remettant un anneau enrubanné. 


Naqsh-1-Rustam 


PAR ANDRÉ PARROT 


Reportage photographique d’Inge Morath 


Au centre de l’Iran, cette falaise sculptée est un gigantesque 


livre d’histoire 


De quatre siècles de puissance et 
de splendeur, il reste mieux que des 
noms: des reliques architecturales et 
scülpturales qui n’ont pas fini de nous 
étonner. Dans la capitale Ctésiphon, sur 
la rive gauche du Tigre et à quelque 
trente kilomètres au sud de Bagdad, 
are du palais que l’on attribue à 
Chosroès I (531-579) surplombe encore 
la salle du trône d’une hauteur de 


À Firuzabad, à 


Bishapür, les monuments royaux sont 


trente-sept mètres. 
toujours debout. Avec sa coupole, ses 
iwans, ses soixante-quatre niches revé- 
tues de stuc sculpté et peint (le moulage 
de l’une d’elles est au Louvre), avec ses 
pavements en mosaïque, la grande salle 
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Roi sassanide désarçonnant un ennenu. 


d'audience de cette dernière résidence 
des 
ingénieurs et l’excellent savoir-faire des 


atteste la maîtrise architecturale 


exécutants. 


Un peuple s’est raconté 


dans la pierre 


Mais d’autres témoignages de la civi- 
lisation et de l’art sassanides nous sont 
conservés avec les bas-reliefs rupestres 
où les souverains fixèrent leurs exploits. 
Firuzabad, de 
Bishapür, dans la grotte de Taq-i-Bostan, 
dans les falaises proches de Persépolis, à 


Dans les rochers de 


Naqsh-i-Radjah et à Naqsh-i-Rustam en 
particulier, des fresques de pierre illus- 
trent sous nos yeux quelques-unes des 
grandes pages de l’histoire sassanide. 
Il est assez symptomatique que, avec 
Nagqsh-i-Rustam, les rois aient choisi un 
emplacement qui était celui où Darius 
et ses successeurs avaient fait creuser 
Il était difficile de 
mieux s’aflirmer les héritiers des mo- 


leurs tombeaux. 


narques qui avaient construit Persépolis. 
A la base des hypogées achéménides, 
plusieurs panneaux chantent les louanges: 
des Ardeshir, Shapür, Bahram et autres 
seigneurs, difficiles ou impossibles à 
identifier. On les voit tantôt en dévots, 


tantôt en vainqueurs. 


AS plus ancien de ces reliefs figure 
_ l'investiture d’Ardeshir, fondateur de la 
dynastie (224-242 apr. J.-C.), qui reçoit 
du dieu Ormuzd l’anneau enrubanné 
symbolisant le pouvoir. Tous deux 
sont à cheval et vont à la rencontre l’un 
de l’autre. La divinité a les traits d’un 
vieillard barbu, tassé par les ans, qui 
tient en main un sceptre droit. Le roi 
s'incline légèrement, main gauche levée 
en signe de respect, cependant qu’un 
chasse-mouches fait son office en arrière 
du souverain. En forte saillie, la scène, 
avec le modelé un peu soufflé des corps 
des personnages et des silhouettes des 
animaux, est avant tout une prédica- 
tion de puissance et de confiance. Les 
deux cavaliers piétinent deux êtres où 
il faut très vraisemblablement recon- 
naître Ahriman, dieu du mal, et Artaban, 
* le roi parthe vaincu. Forte de l'appui 
céleste, la dynastie pouvait donc envi- 
sager l'avenir avec confiance. 

L'avenir y répondit. Voici en effet la 
victoire de Shapûr sur Valérien. On sait 
l’action d’éclat du roi sassanide : sur le 
champ de bataille d’Edesse, les Ro- 
mains sont écrasés. L'empereur est fait 
prisonnier, 70 000 de ses soldats con- 
naissent le même sort (260 apr. J.-C.). 
On comprend aisément avec quelle allé- 
gresse la scène est rappelée, au pied de 
la falaise et avec un léger décalage, sous 
le tombeau mème de Darius, mort en 


485 av. J.-C. Le souverain sassanide 
s’avance en triomphateur, porté par un 
cheval assez massif et aux jambes trop 


courtes. Le visage serein, il savoure sa 
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qui agite le manteau du captif et fait 
flotter les rubans dans le dos royal 
anime tout l’ensemble, moins figé, moins 
glacé que l'investiture d’Ardeshir. 


Le Roi Bahram 


victoire : devant lui, l'ennemi, tête nue, 


x 


désarmé, s’est jeté à genoux. Cyriade 
intercède pour le vaineu, qui étend les 
bras, prostré et suppliant. Malgré cer- 
taines lourdeurs dans la conception et 


un empâtement des silhouettes, le vent 


IT et sa suite. 


C’est au contraire la vie, dans tout son 
frémissement, qu’'expriment plusieurs 
panneaux où l’on voit des combats de 
cavaliers. Même si les chevaux n’ont 
pas perdu leurs formes puissantes, les 
voilà emportés en plein galop, l’un contre 
l’autre. À plusieurs reprises, le roi appa- 
raît. Entraîné par une monture à la 
foulée irrésistible, 1l enfonce des deux 
mains la longue lance qui désarçonne 
son antagoniste. L’ennemi semble tou- 
jours le même : un Romain. Parfois on 
peut proposer des noms: Bahram II 
(277-293) contre Carus. Les identifica- 
tions ne sont pas aisées et ne sont 
assurées que par les coiffures qui varient 
suivant les souverains. Il faut done les 
comparer avec les couronnes des mon- 
naies et c’est ainsi que ces anonymes 
retrouvent, 1c1 et là, leur identité. 

En regardant ces tournois singuliers, 
comment n’évoquerait-on pas ces com- 
bats où les seigneurs de notre moyen 


Combats équestres. En haut à gauche, le roi 
Bahram. On peut identifier les souverains 
participant à ces tournois en comparant 
leurs coiffures avec celles qu’ils portent sur 
les monnaies parvenues jusqu'à nous. 
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L'empereur Valérien à genoux devant le roi Shapür. Ce bas-relief illustre la soumission de l’empereur après la défaite des 
Romains sur le champ de bataille d’Edesse, en 260 après J.-C. 


âge se provoquaient non sans témérité, 
car ils y jouaient leurs vies. Dans une de 
ces fresques de pierre du IIIe ou du IVe 
siècle de notre ère, il n’y aurait rien à 
changer, ou presque, pour retrouver 
l'illustration du fameux assaut au cours 
duquel le roi de France Henri II fut 
blessé mortellement, sous les yeux de 
Diane de Poitiers, de la lance de Mont- 
goméry, capitaine des gardes. Nous 
n'irons certes pas jusqu’à dire que ces 
tournois nous arrivaient tout droit des 
Sassanides. Il n’en est pas moins établi 
que les plats d'argent et les tissus de 


cette civilisation, pour ne parler que 
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d'objets transmissibles, nous ont fourni 
des formules et des thèmes que l’art 
occidental accueillit et dont il s’inspira. 
Aïnsi les Sassanides, en reprenant des 
traditions qu'ils ne croyaient qu’aché- 
ménides et qui, en réalité, remontaient 
bien avant les souverains de Suse et de 
Persépolis, se faisaient sans le savoir, 
ni le vouloir sans doute, les intermé- 
diaires entre l'Orient et l'Occident. 

Dès lors les reliefs de Naqsh-1-Rustam 
qui, au premier abord, semblaient ne 
figurer que des combats, illustrent aussi 
la confrontation de deux civilisations. 


Et ce ne serait pas l’unique exemple où 


de farouches antagonistes, après s'être 
rencontrés sur les champs de bataille, 
auraient fini par se tendre une main 


A 


d’association. 


Si vous voulez en savoir davantage 


Vous pourrez consulter : Arthur Chris- 
tensen, L’Iran sous les Sassanides (1944); 
R. Ghirshman, L’Iran, Des origines 
à l’Islam (Payot, Lausanne, 1951), le 
chapitre sur les Sassanides (pp. 259: 
318); F. Sarre, L'Art de la Perse 
ancienne (Crès, Paris, 1922). 


Le roi Narseh investi par la déesse Anahita æ + 


se dédi oil: rte Sn Can Ta MRC RUNES Tor Sac EMA ER. 


tadsner han doan 


É 
: 
4 
| 


Aussi loin que puisse porter le regard de 
sa mémoire, Luis Fernandez se voit habité 
par l’obsession de la peinture. À Oviedo, 
dans les Asturies, où il est né aux environs 
du début du siècle, dès l’âge de six ans, 
il supplie son père de l’envoyer dans une 
école de dessin. Sa mère vient de mourir. 
Son père lui-même ne va plus vivre que 
deux ans. Là, comme ailleurs, plus tard, 
la mort toujours devait lui arracher beau- 
coup trop vite ce qu’il aimait. 

Ses premières expériences à l’école de 
dessin sont pourtant décevantes. Le sujet 
qu'on lui propose, quelque chose comme 
une fenêtre ouverte — il se le rappelle 
encore — lui semble soudain trop difficile. 
Il préfère donc revenir à la maison, où il ne 
se lasse pas, comme auparavant, de dessiner 
et de peindre. N’y a-t-il pas encore aujour- 
d’hui quelque part en Espagne une vieille 
femme, l’une de ses tantes, qui prétend pos- 
séder une aquarelle exécutée par l'enfant 
à l’âge de un an ?.… 

Mais le temps passe. Son père l’a emmené 
à Madrid. Il a vu le Prado, qui l’a terrible- 
ment impressionné et lui a communiqué 
d'emblée le sentiment du sacré. « Dès l’âge 
de six ans, je ne pouvais y pénétrer sans 
me sentir frémir jusqu'à la racine des 
cheveux.» — «Si vous n'êtes jamais allé 
au Prado», ajoute-t-il, «vous pouvez difli- 
cilement savoir Jusqu'où peut aller la pein- 
ture ». 

À Barcelone, où il vit chez l’un de ses 
oncles depuis la mort de son père, le petit 
Luis Fernandez recommence à manifester 
le désir d'apprendre vraiment la peinture 
et le dessin dans une école. Résistance de 
la famille. Son obstination pourtant finit 
par l’emporter. Il entre à douze ans à 
l'Ecole des Beaux-Arts. C’est l’âge limite. 
On n’y admet pas d'élèves plus jeunes. 
Mais il ne suit d’abord que des cours du 
soir, car dans la journée il travaille chez 
un photographe. Il restera aux Beaux-Arts 
jusqu’à l’âge de vingt ans. L'homme qui y 
enseigne n’est peut-être pas un très grand 
peintre, mais c’est un remarquable pro- 
fesseur. Il considère son élève, très précoce, 


Nu de jeun 


e homme. 1951. 116X89 cm. Coll. Alexander lolas, New York. 


PAR LUCE HOCTIN 


Dans son atelier parisien de la rue de Vaugirard, Luis Fernandez travaille, toujours assis 
dans un fauteuil bas et profond. À côté de lui, une planche à dessin dressée verticalement 


est couverte de photographies ou d'images des architectures, des sculptures et des tableaux 


qu’il préfère: Greco, Zurbaran, les Égyptiens, les sculptures polychromes espagnoles, etc. 


comme une sorte d'enfant prodige. Et Luis 
Fernandez, quelque temps se laisse prendre 
aux éloges qu’on lui décerne, et à l’admi- 
ration qui l’entoure. Mais à vingt ans, 
soudain, il s'aperçoit qu'il ne sait rien et 
qu'il a tout à apprendre. 

Cette conviction désormais l’accom- 
pagnera sa vie durant. Il pensera toujours 
que, dans le domaine de la peinture, il lui 
reste tout à apprendre. Il s’y acharnera 
avec une inlassable obstination. 

Il va bientôt quitter l'Espagne pour n’y 
plus guère revenir. Chose étrange : il n’en 
connaît pas l’une des régions qui pourtant 
le fascine le plus, les hauts plateaux de la 
Castille. Cette terre le hantera longtemps, 
jusqu’au jour où il peindra ces étonnants 
paysages qu'emplit la: lumière d’un ciel 
démesurément déployé au-dessus de min- 
ces bandes de terre. Transplanté en France 


pour de longues années, Luis Fernandez 
reste pourtant attaché par les aspects les 
plus essentiels de son œuvre à l'Espagne et 
à sa grande tradition picturale, dans ce 
qu'elle a de plus intense et de plus dé- 
pouillé. 


En 1924, il est à Paris qu'il ne quittera 
pour ainsi dire plus. Il y voit tout, mais 
il y fréquente peu de monde, Picasso lui- 
même, qui restera longtemps le seul à con- 
naître sa peinture, et même à savoir qu’il est 
peintre, n’est pas encore ce qu’il deviendra 
plus tard, l’un de ses plus fidèles amis, La 
peinture moderne partout s’agite et s’exas- 
père en manifestations diverses. Mais pour 
Fernandez, elle a déjà épuisé le plus clair 
de ses possibilités : « Dès 1924 ou 1925, 
j'ai compris que la peinture moderne était 
finie et qu’il fallait aller plus loin. » En se 
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Ce dessin exécuté par Picasso en 1938, a été terminé par Fernandez la même année. 
Le résultat de la collaboration des deux artistes (en haut de la page) appartient à Picasso. 


perpétuant sans évolution, elle risquait, 
selon lui, de ne plus engendrer que des 
académismes. Cependant, comme il est de 
plus en plus persuadé que l’acquisition de la 
peinture exige infiniment de méthode et 
que chacun doit, dans une certaine mesure, 
assumer dans son expérience propre l’expé- 
rience essentielle des autres, Fernandez se 
fait pour quelque temps peintre abstrait, 
puis peintre surréaliste. Quelques-unes de 
ses toiles de 1928, jeux de lignes et de points 
sur un fond clair, ont la pureté d’un Mon- 
drian, tandis que les dessins et les pein- 
tures de la période surréaliste, un peu plus 
tard, luxuriants et souvent érotiques, dé- 
chaînent dans une mêlée féroce les monstres 
du rêve et les visages de l'enfer intérieur. 
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Toutefois, non content de s'approprier 
les disciplines picturales proprement dites, 
Fernandez, pendant sept ans, par amour 
de la peinture, se fait aussi sculpteur pour 
apprendre à dessiner. Non seulement sculp- 
teur, mais tailleur de pierre. Et les gardiens 
du Jardin des Plantes le voient certain jour 
transporter à bras le corps, au prix d’efforts 
inouïs et d’une patience à toute épreuve, 
d'énormes blocs de marbre ou de granit 
devant les grilles de la ménagerie, et tailler 
une tête de taureau que doit abriter encore, 
abandonnée là depuis des années, l’une des 
resserres du Jardin. 


Paysage. 1939. 61 X 50 cm. 


Collection Docteur Robert Brocard, Paris. 


Le résultat de ces diverses méthodes de 
travail est évident: bien peu d'œuvres 
contemporaines ont assimilé aussi tota- 
lement, mais aussi subtilement, les décou- 
vertes et les acquisitions de l’art moderne, 
Vouée à la recherche de l'essentiel, elle 
est construite avec la même précision et 
la même rigueur architecturale qu’une œu- 
vre cubiste, mais elle est braquée sur le 
dévoilement du sur-réel. 


La première passion de Fernandez est 
donc celle du métier. «Jusqu'au XVIII 
siècle », dit-il, «tous les peintres, même les 
plus médiocres, étaient d’admirables ou- 
vriers. Aujourd’hui, presque tous les pein- 
même les plus grands, sont des 
ouvriers médiocres. Pour ma part, depuis 
1925, j'ai tout mis en œuvre pour ap- 
prendre à peindre. Je n’y suis pas encore 
parvenu. » 

À coup sûr, 1l y est parvenu. Il ne s’agit 
plus ici de théories esthétiques, comme en 
face du cubisme ou du surréalisme, mais de 
l'acquisition des techniques. Avec lobsti- 
nation et l’humilité qui le caractérisent, 
Fernandez s’est mis à l’école des peintres 
anciens. Sa de leurs divers 
procédés, de leurs recettes, de leurs secrets, 
est prodigieuse. Tout ce qu’on peut trouver 
de livres et de documents sur la question 
lui est familier. Il connaît la méthode des 
Primitifs, comme celle de Titien, comme 
celle de Goya..: il les leur emprunte 
chaque fois qu’elles peuvent servir son 
propre projet. Comme les Primitifs, il grave 
habituellement le dessin sur la toile pré- 
parée, pour éviter l'épaisseur. Comme Goya, 
il utilise parfois des impressions ocre rouge 
qui lui permettent par transparence les plus 
subtils effets de lumière dans le ciel de ses 
paysages. 

Son dessin est étonnant. 


tres, 


connaissance 


Parfois aussi 


nu et rigoureux que celui d’une construc- 
tion architecturale, d'une pyramide, par 
exemple (ainsi la série des crânes), ül 
arrive également qu’une extrême minutie lui 
confère, comme dans la nature morte Poule 
et lapin (collection vicomtesse de Noailles), 
un réalisme inaccoutumé. 
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Paysage. 1954, 33X 41 cm. Collection particulière, 


Le dessin semble évoluer dans cette 
œuvre vers une pureté sans cesse accrue. 
Et parallèlement, la couleur. Des très an- 
ciennes toiles, aux sombres couleurs, jus- 
qu'aux plus récentes, qui paraissent illumi- 
nées par une lumière intérieure, se déroule 
une implacable ligne de dépouillement pro- 
gressif. 

‘ Ayant donc étudié de toutes les manières 
possibles la peinture et les lois chimiques 
qui la régissent, il s’est approprié un métier 
accompli. Il sait ce que deviendra telle ou 
telle couleur dans un avenir immédiat ou 
lointain. Et s’il se préoccupe extrêmement 
de la durée, ce n’est point naïve vanité d’au- 
teur ou narcissisme, mais tout simplement 


amour de l’œuvre bien faite. « De la pein- 


ture moderne, même la plus belle, il ne 
subsistera malheureusement presque plus 
rien dans quelques années », aflirme-t-il. 

Quant à lui, il maîtrise chacune des par- 
ties de son tableau. Les transparences (les 
parties sombres) et les opacités (les parties 
claires) sont déterminées en connaissance 
de cause. Certaines natures mortes ({ Pom- 
mes, couteau et bougie — Pomme et poire...) 
surprennent par la précision et la minutie 
de leur exécution, la juxtaposition d’in- 
nombrables bandes de couleur extrème- 
ment fines, à peine perceptibles et concen- 
triques, qui suggèrent le volume et créent 
les zones d'ombre et de lumière. 

Comme la plupart des peintres anciens, 
Fernandez n’emploie les couleurs qu’en 
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nombre limité. «Je n’en utilise jamais 
plus de huit, même pour les toiles les plus 
colorées, (La Rose, le Verre de vin et l'os, 
la Pomme). C’est la superposition de fines 
couches de matière, parfois en pellicules 
presque invisibles, qui donne la plus grande 
beauté et la plus grande profondeur à la 
couleur et qui assure sa durée. Ainsi fai- 
saient les peintres d’autrefois, qui obte- 
naient leurs effets les plus précieux et les 
plus remarquables en partant de couleurs 
parfois très vulgaires, mais qu’ils savaient 
utiliser. » 

Un tel procédé requiert lenteur et pré- 
cision dans l’exécution. À l'opposé de tant 
de peintres contemporains dévorés par la 
tentation de la vitesse et la frénésie de la 
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production, Fernandez produit peu et sans 
hâte. Il poursuit à un rythme égal la lente 
et sûre création de son œuvre, comme s'il 
avait toujours tout le temps devant lui. 


l'éternité. Sa volonté de 


Le temps, ou 


Pommes et bougie. 1951. 24 X 33 em. Coll. 


méthode est si consciente et si rigoureuse 
qu'elle ne peut se comparer qu'aux exer- 


cices spirituels des mystiques. 


Elle correspond en effet à une véritable 
ascèse. Il ne s’agit pas d’autre chose que 
d'accéder à la possession d’une maîtrise 
manuelle et visuelle totale et d’automa- 
tismes parfaitement réolés, recherchés en 
fonction seulement de l'accroissement de 
hberté intérieure qu'ils peuvent procurer. 
Cette hberté intérieure, c’est l'inspiration, 
l'impulsion profonde, le mouvement venu 
moteur réel du 


du cœur, processus de 


création. 


Cela va vraiment très loin. Comme toute 
ascèse, celle-ci implique certains interdits 
et certaines limitations dans des domaines 
secondaires : ainsi, dans le choix des sujets, 
dans l’orgamisation ou la composition du 
tableau. Elle détermine toute la peinture, 
la purifie de toute notation anecdotique et 
superflue, artificielle et voulue, de tout 
élément pittoresque autobiographique ‘ou 
psychologique. 


Envisagée dans sa perspective générale 
et dans sa signification essentielle, c’est 
sous l'aspect d’une investigation forcenée 
de l’objet que cette œuvre se présente tout 
d’abord. Presque toujours, Fernandez peint 
des objets, des objets simples et simple- 
ment agencés. Peint-il des visages, des 
animaux ou des paysages ? le mode d’ap- 
proche demeure le même. Il les appréhende 
et les contemple, eux aussi, d’abord comme 


des objets, auxquels il se soumet totale- 


Pommes, couteau et bougie. 1955. 
9 + . . 
39 X 41 cm. Coll. Alexander lolas, New York. 


/, 
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ment. Mais en même temps, férocement, 
il traque la forme jusqu’au trait Juste. Il 
gratte l’objet jusqu’à l'os, l'apparence Jus- 
qu'à la substance, 

Sur le plan du projet, cette œuvre appa- 


Yvonne Zervos, Paris. 


raît done comme une quête passionnée des 
substances. Elle n’est pas désincarnée. Elle 
exprime par la densité et la vie profonde 
de la couleur et de la matière ce qu'elle a 
saisi dans l'épaisseur et la vie profonde des 
êtres. Les pommes deviennent : la pomme ; 
les roses : la rose. 

Voilà ce qui exigeait tant d’abnégation, 
voir l'essentiel au-delà de l'accident. 
C’est done bien une peinture métaphy- 
sique, comme le fut celle de Zurbaran. 


Son dessein est de découvrir l’indicible 
secret des choses, le secret caché au cœur 
de l'univers; de le découvrir dans une 
lumière qui n’est plus celle de ce monde, 
mais d’un «ailleurs ». 

lei, les symboles, peu nombreux, mais 
symboles, 
en effet, ces rapprochements insolites, cet os 
près du verre de vin, le couteau fiché 
jusqu’à la garde dans la chair de la pomme, 
le choix des objets lui-même, le morceau 
de viande, la tête de mort...) ne sont pas 
exploités comme tels, pour leur vertu ou 
leur puissance hallucinatoire. L’hallucina- 
tion surgit pourtant de la simplicité et de 


existants (ce sont bien des 


l'évidence du mystère. 

Car rien, à certains égards, ne peut 
paraître plus énigmatique que cette pein- 
ture, vouée pourtant le plus souvent à la 
représentation des choses les plus simples, 
les plus quotidiennes, et que l’on croit 
connaître. La profonde zone de vie inté- 
rieure, la frange d’au-delà et de mystère 
telle est 


qu'elle fait surgir à l’entour, 


l'énigme. 


D'où vient le pouvoir qu’a cette pein- 
ture d'inviter à la méditation, sinon de cet 
au-delà sur lequel la peinture fixe elle-même 
son regard, comme le faisaient les person- 
nages du Greco. Ainsi, elle ouvre une porte, 
mais à la manière des poèmes de Jean de la 
Croix, elle ouvre une porte sur ce à quoi 
il est difhcile de donner un nom. Elle est 
vraiment une peinture de l’au-delà. 

Ceci semble particulièrement évident 
pour celles des toiles de Fernandez qui 
représentent des crânes. Ils sont, certes, 
les images d’un au-delà de la simple pré- 
sence pesante et matérielle des corps, d’une 
sorte d'état de transfiguration. Mais à ce 
point de vue, au fond peu importe l’objet. 


Qu'il s'agisse d’une pomme ou d’une fleur, 


si subtilement est saisie et fixée dans son 
aspect essentiel de permanence l’apparence 
fragile de la vie, qu’on les croirait parti- 
cipant eux aussi d’un certain état de trans- 
figuration. Une sorte d’état spectral. 

Ainsi, pour cette peinture qui se carac- 
térise au départ par un respect absolu 
devant l’objet, l’objet n’est évidemment pas 
seulement ce qu'il est. Sa mission et sa 
signification sont d’être aussi autre chose 
que lui-même. Au bout de l'aventure, il 
n'importe d’ailleurs plus guère qu'il ait été 
ceci ou cela. «N'importe quoi peut me 
permettre d'exprimer ce que je vois», dit 
Luis Fernandez. De toutes façons, et quel 
qu'il soit, 1l est approché et appréhendé 
comme une réalité sacrée. 

On peut donc dire aussi de cette pein- 
ture — qui ne se propose cependant Jamais 
que des sujets profanes — qu’elle n’est pas 
seulement une peinture métaphysique, 
mais qu'elle est une peinture du sacré. 
Sacré par le mode même d’appréhension 
de l’image de l’objet. Sacré par l’inten- 
sité du respect du peintre. Fernandez se 
voue à la peinture comme on se voue à 
l'amour, à la poésie ou au sacerdoce. Et 
c’est là sans doute que réside le secret du 
pouvoir de fascination de son œuvre, qui 
le fait si proche des plus grands peintres 
espagnols. 

, 

L’impression de sacré que lui communi- 
quait autrefois, lorsqu'il avait six ans, le 
Prado, je l’ai connue pour ma part dans 
l'atelier de Luis Fernandez. Pauvre et nu, 
rien ne s’y trouve qui ne soit nécessaire 
à son travail et à sa création. La confor- 
mité entre l'ambiance dans laquelle il vit 
et son comportement est totale. Insouciant 
en apparence des choses inutiles de la 
vie, non parce qu'il les méprise, mais 


parce qu’elles sont dépassées, Fernandez 


Crâne. 1952. 41X33 cm. Collection Alexander lolas, New York. 


poursuit son œuvre, nous l’avons dit, 
comme un homme qui aurait pour lui l’éter- 
nité. Il accueille avec une hauteur et un 
détachement de grand seigneur l'opinion 
des autres, même des plus compétents en 
matière de peinture, et manifeste une 
indifférence absolue à l’égard de son œuvre 
lorsqu'elle est terminée. Il s’en désintéresse 
alors complètement et la laisse partir sans 
le moindre déchirement. 

Un fauteuil très bas et très usé: c’est là 
qu’il s’assied pour peindre. Il lui est arrivé 
parfois d’y rester trois jours et trois nuits, 
sans se lever, sans $’interrompre, s’étonnant 
seulement d’apercevoir tout près, sous sa 
fenêtre, dans la rue de Vaugirard, les gens 
de la vie quotidienne reprendre leur rou- 
tine le matin et l'interrompre le soir. 
Tout près de sa toile, des feuilles de papier 
épinglées au mur portent d'innombrables 


Rose dans un verre. 1952. 22 X 16 cm. 
Collection particulière, U.S.A. 


et mystérieuses indications pour l’exécu- 
tion du tableau en cours. Une sorte de 
règle de conduite. Quelques photographies 
des grandes œuvres qu’il aime ; les seulp- 
tures polychromes espagnoles ou les per- 
sonnages du Greco, sont les seules présences 
visibles dans l’austérité de ce heu.  L.H. 


Si vous voulez en savoir davantage 


Dans « Recherche de la Base et du Sommet», 
René Char a réservé un chapitre à Fernandez 
(Gallimard, Paris, 1955). Cahiers d'Art lui 
a consacré une étude (1954, n° 2). Fernandez 
a illustré deux ouvrages de René Char : « Le 
Deuil des Névons » (Le Cormier, Bruxelles, 
1955) et « A une Sérénité crispée» ( Galli- 
mard, Paris, 1950). 
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Echos et projets 


Pour célébrer le soixante-quinzième anniversaire de Picasso, son 
vieil ami Roland Penrose organisait à l’Institut d'Art Contem- 
porain de Londres, il y a six mois, une passionnante exposition 
d’un genre nouveau. Des photos, des dessins et d’autres documents 
prêtés par le peintre et ses amis présentaient les mille facettes de 
la vie d’un des créateurs les plus riches et les plus divers de notre 
temps (voir L’Œil No 22). 

L’'Œïil et la galerie La Hune ont décidé de remonter cette expo- 
sition à Paris. Elle sera présentée à partir du 6 mars et pour un 
mois à la galerie La Hune, 170, boulevard Saint-Germain. 


La grande exposition Poussin ayant été remise à l’année prochaine 
l’Orangerie abritera du 127 au 15 mars les gravures de la collection 
Edmond de Rothschild, composée principalement d’incunables 
et d'exemples des premiers temps de la gravure. À partir de 
fin mai, on y verra jusqu'à la fin de l'été, la collection Lehmann 
de New York dont les pièces les plus importantes — tableaux pri- 
mitifs italiens et flamands — étaient déposées ces dernières années 
au Metropolitan Museum. En octobre, est prévue la présentation 
des dessins du Fogg Art Museum de Boston. 


Au Musée des Arts Décoratifs on pourra voir jusqu'au 15 avril 
les chefs-d’œuvre du Musée de Besançon, le plus ancien musée 
de France et l’un des plus riches (cf. L'Œil, numéro 19/20). Au 
mois de mai aura lieu une «Biennale de la jeune peinture et de 
la jeune sculpture 1957 » qui s’adresse sur invitation aux artistes 
de toutes tendances travaillant en France, ayant moins de 40 ans 
pour les peintres et moins de 45 ans pour les sculpteurs. Les orga- 
nisateurs de cette manifestation se proposent de faire le bilan des 
œuvres, des projets et des aspirations des jeunes artistes. Singula- 
rité de cette biennale: les participants (65 peintres et 25 seulp- 
teurs) devront y envoyer une œuvre de grand format exécutée 
spécialement pour l'exposition. Cette année, l'Allemagne a été 
invitée à participer à la mamifestation. C’est Gowa, directeur de 
l'Ecole des Arts décoratifs d'Offenbach qui a été chargé de sélec- 
tionner les meilleurs jeunes artistes de son pays. 

Deux projets importants à la Bibliothèque Nationale : fin 
mars, la Gravure au XVIe siècle en France et à l'étranger ; fin 
mai : l’œuvre gravé de Chagall. 


Au Musée Guimet s'ouvrira courant avril une exposition des 
miniatures 1ramiennes du Musée de Téhéran. 


En alternance avec la Biennale, tous les deux ans a lieu à Venise 
une grande exposition de peinture ancienne, qui, en confrontant 
des tableaux venus du monde entier, permet aux diverses thèses 
des historiens d’art de s'affronter. Cette année, l'exposition sera 
consacrée aux Bassans, célèbre famille de peintres italiens du 


XVII, et elle permettra sans doute la mise au point de problèmes 
importants. 


A la galerie Pierre, Pierre Loeb qui a tant contribué à faire 
connaître les artistes valables de notre époque, prépare quatre 
expositions pour les mois qui viennent. Il montrera des œuvres de 
Kallos (du 4 au 20 avril), de Bernard Dufour (du 25 avril au 
14 mai), de Macris (du 16 mai au 4€T juin) et enfin de Robert 
Lapoujade (du 7 au 22 juin). Ces quelques lignes extraites de la 
préface du catalogue Kallos montrent à quelle préoccupation 
répondent ces manifestations dans l'esprit de leur organisateur : 
(S'il est difficile de juger des artistes encore jeunes, nous pouvons 
pourtant procéder à une première élection écartant — en ce qui 
nous concerne — les naïfs (vrais ou faux), les infantiles prolongés, 
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les abstraits géométriques attardés, les modélistes pour tapis plus 
ou moins savoureux, ceux dont l'écriture rappelle le geste des 
colleurs d’afliches ainsi que les découvreurs de nouvelles matières 
et de nouveaux procédés qui ne peuvent pas même les justifier, 
comme les cubistes par des nécessités plastiques. » 


Après avoir été présentée à Bruxelles, Amsterdam et Eindhoven, 
la rétrospective Léger organisée l'an dernier au Musée des Arts 
Décoratifs à Paris, sera montrée à l’Austerkunst de Munich à 
partir du 19 mars et pendant deux mois. Les œuvres exposées à 
Paris seront complétées par des tapisseries, des céramiques et des 
lithographies. 


Au Petit Palais, on travaille à une nouvelle formule de présen- 
tation de la collection Duthuit. L'exposition qui devait être 
consacrée au XVIIIe italien a été ajournée en raison des difli- 
cultés rencontrées pour la réunion de certains tableaux importants. 
Le projet avait été poussé si loin qu’un mensuel parisien avait cru 
pouvoir publier un compte rendu de visu de cette manifes- 
tation. 


Les peintures de Mondrian ayant figuré cet été à la Biennale de 
Venise, puis à Rome et à Milan, seront exposées à Paris, galerie 
Denise René pendant un mois, à partir du 8 mars. Cette série de 
trente œuvres, dont la plus ancienne est un dessin d’arbre de 1910, 
illustrent l’évolution de Mondrian vers l’abstraction. La plupart 
des toiles appartiennent à des collections publiques ou privées 
hollandaises, américaines et anglaises. Parallèlement, à partir du 
12 mars, seront présentées galerie Cordier, des œuvres figuratives 
de Mondrian exécutées avant 1911. | 


Les toiles exécutées par Picasso en 1955 et en 1956 dans son atelier 
de Cannes sont exposées ce mois-ci dans le nouveau local de la 
galerie Louise Leiris, 47, rue de Monceau. L'ensemble est dominé 
par une série d’« Ateliers ». 


A l’occasion du 150€ anniversaire de la mort de Fragonard, un 
choix d'œuvres appartenant à des collections publiques et privées 
sera réuni au Musée Fragonard de Grasse (10 juillet-15 sep- 
tembre). 


Une présentation de dessins de Derain aura lieu en mars, galerie 
Maeght, où l’on pourra voir le mois suivant les peintures récentes 
de Bazaine qui n’a pas exposé à Paris depuis quatre ans. Seront 
montrées ensuite les sculptures exécutées depuis trois ans par 
Giacometti et en fin de saison des peintures récentes de Chagall. 


A la Galerie (Cahiers d'Art», Yvonne Zervos prépare pour le 
printemps deux expositions. L’une consacrée à Fernand Léger, 
présentera des gouaches et des dessins anciens appartenant à la 
femme de l'artiste. Ces œuvres n’ont encore jamais été montrées 
aù publie. La seconde fera connaître en France les tableaux 
abstraits de Giacomo Balla qui fut un des représentants les plus 
importants du groupe futuriste italien (voir L’Œrl N° 14). Ces 
tableaux, contemporains des premiers Kandinsky abstraits, ont 
été peints vers 1910 et au cours des années suivantes. Ils appar- 


tiennent à la collection personnelle de l’artiste actuellement âgé 
de 86 ans. 


La réunion des plus belles peintures contemporaines des collec- 
tions privées du Tarn sera inaugurée au Musée Goya à Castres 
le 1er juin. Des œuvres, de Picasso, Rouault, Braque, Jacques 
Villon, G. de Chirico, Bonnard, Severini, Vlaminek, Kisling..… 
seront à cette occasion présentées pour la première fois au publie. 


À côté de sculptures de l'espagnol Julio Gonzalez, mort en 1942, 
Berggruen expose ce mois-ci les dessins et aquarelles encore inédits 
qui servaient souvent de point de départ aux sculptures. Il montre 
notamment une série d’esquisses aquarellées pour le Moniserrat 
conservé au Stedelijk Museum d'Amsterdam. Quarante sculptures 
et maquettes de petit format (20 à 30 cm de haut) du sculpteur 
anglais Henry Moore seront ensuite présentées à la galerie où 
l’on prévoit encore une exposition de collages du peintre abstrait 
Magnelli. 


Une rétrospective de l’œuvre graphique de Miro circulera en 
Allemagne pendant le printemps et l'été. Elle sera présentée entre 
autres à Cologne, Krefeld, Berlin, Hambourg, Munich. 


Des œuvres du sculpteur espagnol Manolo, compagnon des premiers 
peintres cubistes, mort il y a plusieurs années, seront montrées 
cet été au Musée de Céret, dans les Pyrénées Orientales. À Albi, 
on pourra voir, cet été également, une exposition Marquet. 


Le Metropolitan Museum de New York organise à partir du 
1er avril 1957 une grande exposition du peintre japonais Tomioka 
Tessai (1836-1924), encore mal connu en Amérique et en Europe. 
Pascin le considérait cependant comme un artiste mondial. Fidèle 
à la grande tradition chinoise et Japonaise, Tessai créa, vers la 
fin de sa vie, un style très particulier qui n’est pas sans analogie 
avec les recherches contemporaines des artistes expressionnistes 
abstraits. L'exposition sera ensuite présentée dans plusieurs 
grands musées d'Amérique, à Boston, Seattle, San Francisco, ete. 


Pendant encore tout le mois de mars, on pourra voir à Bâle, galerie 
Beyeler, une rétrospective du peintre russe Jawlensky, qui fut 
avant la guerre de 1914 un des membres les plus importants du 
groupe du «Cavalier Bleu » et qui est resté beaucoup moins connu 
que ses compagnons d’alors (voir Z/Œïil No 9). 


Le peintre hollandais Bram van Velde, dont l’œuvre très restreinte 
ne comprend que soixante-cinq toiles, présentera en mai chez 
Michel Warren les deux toiles et la gouache qu’il a peintes depuis 
sa dernière exposition en juin 1955. Quelques autres œuvres plus 
anciennes, mais qui appartiennent à des collections privées et 
n'ont jamais été montrées au publie compléteront l'exposition. 
Samuel Beckett, l’auteur de En attendant Godot, et l'historien d’art 
Georges Duthuit écrivent une préface dialoguée pour le catalogue. 


Une rétrospective Le Corbusier aura lieu du 15 mai au 15 juin 
au Kunsthaus de Zurich. 


Une exposition d’art français contemporain aura lieu en juin 
au Musée de Dusseldorf. Groupés sous le titre d’« Espaces 
Imaginaires », on y verra des toiles de Bellegarde, Bertini, Brüning, 
Halpern; Hundertwasser et des sculptures de Delahaye. Le 
même groupe d'artistes exposera en même temps à Milan et 
à Paris (Galerie Kamer). 


Les «assemblages d'empreintes», encres de Chine et tableaux 
exécutés par Dubuftet à Vence depuis deux ans et qu’il s'amuse à 
morceler et à composer sur le modèle du jardin de sa villa à flanc 
de colline, seront exposées en mai à la galerie Rive Droite. Une 
rétrospective Fautrier montrant des toiles — en majeure partie des 
paysages — exécutées depuis 1944, est prévue ensuite dans cette 
galerie du 24 mai au 20 juin. 


À la station Franklin-Roosevelt, les usagers du métro parisien 
vont bientôt voir vingt œuvres de peintres modernes réalisées 
selon le procédé des «Gémeaux». Cette technique, mise au point 
vers 1920 par Jean Crotti, utilise des superpositions et assem- 
blages de morceaux de verre coloré maintenus par un liant incolore. 
L’inventeur présente, 214, faubourg Saint-Honoré, à partir du 
7 mars, une exposition de «Gémeaux» qui comprendra 50 Picasso, 
15 Braque, des Villon, des Gauguin, des Van Gogh, etc... Jean 
Crotti espère amener les peintres à créer des œuvres spécialement 
destinées à être reproduites selon ce procédé ou, mieux encore, 
à faire eux-même des « Gémeaux ». 


Le conservateur du Musée des Beaux-Arts de Tours se pro- 
pose d’initier les habitants du Val de Loire à l’Art moderne. 
Après avoir réuni, dans le palais ancien qui abrite les collections 
du musée, des œuvres des sculpteurs les plus avancés de la jeune 
génération, puis des peintures de Max Ernst, Dorothea Tanning, 
et Man Ray, il accueillera du 145 mars au 20 avril, l'exposition 
de peinture américaine contemporaine qui vient d'être présentée 
au Musée Galliéra, à Paris. 


À partir du 7 avril, on pourra voir au Musée de Saint-Etienne, 
sous le titre encore provisoire de «Art abstrait — Les généra- 
tions de 1910 à 1939 », une réunion d’environ 200 tableaux. 


vous a montré 


tous ces yeux 


Les six premiers lecteurs qui sauront retrouver dans quels numéros 
de la revue ont été reproduits les détails ci-dessous recevront un abon- 
nement gratuit d'un an. Le tampon de la poste fait foi. Voir page 44 
la réponse aux problèmes proposés dans nos numéros 25 et 26. 


ile MS 
1 ES à 
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RÉPONSE AU TROMPE-L'ŒIL DE JANVIER 


Le personnage reproduit dans notre numéro 25 figure dans une 
gravure sur bois du peintre suisse Urs Graf représentant Jésus 
chez Caïphe (1508). C’est donc à une scène de la Passion du Christ 
qu'il va assister. 

Avec cette énigme, nous sommes parvenus à déjouer la perspi- 
cacité de nos lecteurs. Trois seulement d’entre eux nous ont 
envoyé une réponse Juste; ce sont : 

4. M. Dusserr, 68, avenue Bosquet, Paris VITE. 

2..M. Henry Coste, 5, rue Jean-Jacques Rousseau, Paris Ier. 
3. M. Gérard Gasiorowsxkt, 53, rue Louis-Blanc, Paris Xe. 


RÉPONSE AU TROMPE-L'ŒIL DE FÉVRIER 


Tous les détails d'oiseaux reproduits dans notre numéro 26 l'avaient 
été auparavant dans divers numéros de la revue. Nos lecteurs ont 
beaucoup goûté ce jeu et nous avons reçu des flots de réponses souvent 
exactes. 


1 Ce pigeon veille sur la Nativité peinte par Bosch et apparte- 
nant au Musée Wallraf-Richartz de Cologne (voir n° 7/8, page 31). 
2 Ce détail figure dans les armoiries décorant un des pots de la 
pharmacie de Pierre le Grand (voir n° 4, page 45). 

3 On retrouve cet envol de canards en haut à gauche de la gra- 
vure d’Agostino de Musi d’après Raphaël intitulée La Carcasse 
(voir n° 6, page 6). 

4 Ces deux cygnes se dirigent vers le petit ruisseau qui figure 
en haut à gauche du tableau de la Vie de Saint Job dû au Maître 
de la légende de sainte Barbe et appartenant au Musée Wallraf- 
Richartz (voir n° 23, page 18). 

5 Détail d'une fresque de Véronèse pour la villa Barbaro à Maser 
(voir n° 7/8, page 8 — la légende se trouve par erreur page 6). 
6 Motif de la marqueterie en camaïeu bleu ornant un secrétaire 
en bois de placage exécuté par le maître ébéniste David Roentgen 
pour la Cour de Russie (voir n° 2, page 43). 

7 Ce couple de colombes figure en bas à gauche du tableau du 
Dominiquin Renaud et Armide (voir n° 17, page 15). 

8 L'oiseau sur sa branche fait partie d’un dessin humoristique 
de Markous, nom sous lequel le peintre cubiste Marcoussis donnait 
des dessins aux journaux amusants de l’époque (voir n° 4, page 43). 
9 Détail de la composition du Bramante Philémon et Baucis 
appartenant au musée Wallraf-Richartz (voir n° 7/8, page 36). 
10 Détail d’une gouache de Charles Filiger appartenant à la collec- 
tion André Breton (voir n° 10, page 33). 

11 Cet oiseau figure en haut à droite d’une eau-forte exécutée 
par Madame de Pompadour (voir n° 12, page 21). 

12 Cet arbre chargé d’oiseaux est un détail du Musicien de 
Chagall appartenant au Stedelijk Museum d'Amsterdam (voir 
n° 19/20, page 35). 

13 Détail de la Comédie de la Mort, gravure de Rodolphe Bresdin 
(voir n° 5, page 10). 

14 Ce cacatoës est tiré de la toile de Courbet Le Réveil (voir n° 2, 
page 40). 

15 Détail d’une illustration de J.B. Debret pour son « Voyage 
pittoresque et historique au Brésil » (voir n° 3, page 38). 

16 Ces oiseaux figurent en haut à droite du document représentant 
un lit italien moderne (voir n° 24, page 63). 

17 Cet animal héraldique surmonte le casque de Mars figurant 
en bas à gauche du tableau de l'Ecole de Fontainebleau Mars 
et Vénus, appartenant au Petit-Palais (voir n° 1, page 12). 

18 Cet oiseau est un de ceux qui figurent en bas à gauche d’un 
dessin inédit de Bresdin pour Robinson Crusoë appartenant à 
Claude-Roger Marx (voir n° 5, page 8). 


Voici la liste des gagnants : 


1. Monsieur Pierre Granp, 11 bis, rue Faraday, Paris 17€. 

2. Monsieur Corsixe, 29, Bd Pierre Ier, Bordeaux (Gironde). 

3. Monsieur P. L. Kisxo, Clos de l'Orangerie, Le Ponteil An- 
tibes (A.-M.). 

Monsieur et Madame Rarri, 1, rue Fenouillet, Foix (Ariège). 

Madame Queysame, 160, avenue Daumesnil, Paris 12€. 


Monsieur Philippe Hurror, 10, place Pey Berland, Bordeaux 
(Gironde). 


DOTE 


44 


Au Kunstgewerbe museum de Zurich s'ouvrira le 27 avril une 
exposition intitulée «Formes Françaises». Le sculpteur François 


Stahly a été chargé de la direction artistique de cette manifestation, 
du choix des collaborateurs et de la présentation. Un ensemble de 
photos de Cartier-Bresson, Brassaï, Doisneau, Izis illustreront la 
vie en France: le pays, ses villes, ses habitants, ses réalisations 
industrielles importantes, etc. L’exposition se propose de montrer 
le rapport des différents arts avec la vie : l’architecture, la beauté 
de la technique, les formes utiles. L’une des sections sera consa- 
crée au rayonnement de l'Ecole de Paris et à son influence sur les 
arts appliqués (tapisserie, céramique, décors de théâtre, mode), les 
arts graphiques et l’art publicitaire, une autre à la renaissance de 
l’art sacré. À cette occasion sera présentée la chapelle en ciment 
aggloméré exécutée dans les environs de Paris par Etienne-Martin 
et François Stahly. Les 50 éléments de 250 kg. chacun, qui consti- 
tuent cette thapelle, seront remontés sur place. 


À la suite de la publication, dans notre numéro de Noël, de l’article 
sur le Mouvement Dada, notre collaborateur Michel Seuphor a 
reçu de Richard Huelsenbeck une lettre dont il nous a demandé de 
publier les extraits les plus intéressants. 


De New York, Richard Huelsenbeck m'envoie une longue 
lettre dont plusieurs parties me paraissent d’un intérêt certain 
pour l’histoire du dadaïsme dans sa première phase zurichoise. 
L'écrivain affirme, notamment, être arrivé à Zurich le 10 février 
1916 et non pas le 26, comme on le croit généralement. Il ne se 
fonde pas seulement sur sa mémoire mais aussi sur le Journal 
de Hugo Ball, Die Flucht aus der Zeit, où il est dit, page 72, à la 
date du 11 février : « Huelsenbeck est arrivé ». 


Mon correspondant et ami attache une grande importance à 
cette erreur de date qui, dit-il, est voulue et entretenue par 
Tzara afin de l’exclure du groupe fondateur et de le frustrer de 
la paternité du mot dada. Huelsenbeck explique : « Me référant 
à votre article, Tzara a dit : «un mot était né, nul ne sait com- 
ment : dada-dada ». Ball parle différemment ; à la date du 18 fé- 
vrier, il note dans son livre : (Tzara me harcèle avec l’idée d’une 
revue. Ma proposition de l’appeler dada est acceptée ». Cela signifie 
que le mot venait de Ball. Mais d’où Ball le tenait-il ? La vérité 
est que le jour précédent je lui rendis visite et que nous trouvâmes 
le mot dans un dictionnaire français. Ainsi, lorsque le lendemain 
Tzara lui parla de la revue projetée, il proposa le mot dada. Ce 
même jour, Ball note dans son Journal : « Dada signifie oui-oui-oui 
en roumain et idée-fixe et cheval-jouet en français». Pourquoi 
Ball donne-t-il cette signification française au mot ? Simplement 
parce qu’il a cherché le mot dans un dictionnaire français, ce qu’il 
fit en effet avec moi». 


Huelsenbeck me révèle ensuite que le Cabaret Voltaire avait 
déjà son nom et était virtuellement fondé (par Ball et son amie 
Emmy Hennings) lorsque Tzara, Arp et Janco se joignirent à 
lui, le 8 février, et lui-même, Huelsenbeck, deux jours plus tard. 


Et Huelsenbeck continue : «Après la fondation du Cabaret 
Voltaire — ce nom n’était nullement fortuit, car 1l était cher à 
Hugo Ball qui venait précisément d’étudier Voltaire — il n’était 
pas question encore du terme dada. Le mot n’a été utilisé par 
personne avant que Ball le mentionnât pour la première fois 
après le 17 février, c’est-à-dire après ma visite à lui et notre décou- 
verte commune dans un dictionnaire français. D’après votre 
article, il semble que les activités dada ont commencé tout de 
suite après la fondation du Cabaret Voltaire. Cela n’est pas le 
cas. (...) On peut évidemment mettre en doute qu’un simple 
mot puisse créer un mouvement, mais Je crois que ce fut le cas 
cette fois-là, car c’est seulement après avoir trouvé le symbole 
que nous sommes devenus des dadaïstes conscients. Cela a son 
importance, car J'ai toujours soutenu que l'invention du mot a 
été due au hasard et non pas à une personne isolée, ce qui apporte 
un élément de plus au fait mystérieux que le hasard a joué un rôle 
si important dans la conception de l’art qui était la nôtre ». 


Enfin, Huelsenbeck me prie, de préciser qu’il a répudié depuis 
fort longtemps le bolchevisme littéraire qu’il affichait dans En 
avant dada (1920). Je lui en donne volontiers acte publiquement. 
Les engagements politiques ont aujourd’hui leur importance. 
En 1920, ce n’était souvent que jeu, brillante provocation pour 
faire effet sur la galerie. En 1957, 1l s’agit de la vie ou de la mort 
d’un peuple. Michel Seuphor. 
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Pour la première fois 


un électrophone À 


RIVE Maryan 
GAUCHE 


Galerie 


de luxe 


à un prix très modique: 
24 000 fr. 


L'électrophone E AM, de conception hautement scientifique 
et d'exécution artisanale, restitue l'ambiance de l'orchestre et 


Mibailovitch 
donne l'illusion parfaite de la salle de concert. Paris 6° 


Les Editions Albert Mermoud 5: "2: "+5 v" Rennes MARS 


vous enverront sans engagement de votre part une documentation détaillée 
contenant toutes les caractéristiques de cet appareil. 


ef 


R. A. Augustinci 


44, rue de Fleurus 


Iris Clert 8 rue des Beaux-Arts - Paris - Dan 44-76 G A L E R I E STA D L E R 


51, rue de Seine - Paris VI° - Dan 91-10 


Peintures de STUBBI NG 


ue Jenkins 
Sculptures de K R I E C K E 


à partir du 20 mars DU 19 MARS AU 16 AVRIL 


Galerie Jeanne Bucher 


TRYGGVADOTTIR || mm mme 


PEINTURES ET COLLAGES 


NALLARD - MOSER - COURTIN 
DU 28 FÉVRIER AU 13 MARS 1957 CHELIMSKY - AGUAYO - LOUTTRE 
HAJDU - BISSIÈRE - REICHEL 
VIEIRA DASILVA - BERTHOLLE 


Galerie Arnaud 34, rue du Four - Paris 6 - Lit 40-26 


ALEX MAGUY 


GALERIE DE L’ELYSÉE - 69, FG SAINT-HONORÉ - PARIS - BAL. 27-87 


Première exposition de 


BOSCO 


DU 8 MARS ? AU 23 MARS 1957 
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-2 7) érabEssiss 


mars 1957 


padamsee 
GALERIE DE VENTADOUR 


9, rue des Beaux-Arts Odéon 00-29 


Galerie Bettie Thommen 
23 a, St. Alban Anlage 


BÂLE 
BERTHOLLE 
ELVIRE JAN 

LE MOAL 


REICHEL 
SEILER 


Œuvres récentes 


Vernissage le 15 mars 


Galerie Colette Allendy 


67 RUE DE L’ASSOMPTION - PARIS XVI AUTEUIL 37-68 


pr 


RIVA-HELFOND 


À PARTIR DU 29 MARS 


: arts primitifs 
tableaux modernes 


1, place de Béthune 
LILLE 


galerie 


EVRARD 


Fougère arborescente (120 cm) 
Nouvelles-Hébrides 


DICTIONNAIRE 
£\ RCHÉOLOGIE. 
BIBLIQUE 


yne mine documentaire, 
de tout premier ordre 


Extrait de la préface d'ANDRÉ PARROT 
* 


RNQNSEEEREEKEEC 


- 


Un vol. in-4°, 328 p. W‘ 
abondamment illustré, 
relié toile. 2.000 F. 


galerie marcel c. coard 


36. AVENUE MATIGNON -  ELY 28-16 - PARIS 8° 


blond 


ŒOULVIR ENS NREENC ENNITEENS 


du 5 au 20 mars 1957 


GALERIE DU DRAGON. 


19, RUE DU DRAGON 


PARIS 6e LIT 24-19 


Hans Platschek 


PEINTURES 


25 février - 14 mars 


GALERIE FURSTENBERG 


4, rue de Furstenberg - Paris 6€ DAN 17-89 


Edgar lené 


du 12 au 30 mars 


La colline de Sancerre (1956) 
130 /97 em 


TABLEAUX ANCIENS 
par ou attribués à DEMARNE, GASSEL, LE BRUN, etc. 
TABLEAU ÉCOLE DE FONTAINEBLEAU 
PORTRAIT DE HENRI II, ÉCOLE DES CLOUET 
TABLEAU ÉCOLE DES FLANDRES 
OBJETS D’ART D’EXTRÉME-ORIENT 
Céramique de la Chine 
Pierres dures 
OBJETS D’ART ET DE BEL AMEUBLEMENT 
principalement du XVIIIe siècle 
Porcelaines anciennes 
Bronzes 


SIÈGES et MEUBLES 
estampillés des Maîtres Ebénistes 
Tapisseries 
appartenant à divers amateurs 
x 


VENTE A PARIS 


GALERIE CHARPENTIER 


76, rue du Faubourg Saint-Honoré 
Le mardi 2 avril 1957, à 14 h. 30 


Commissaire-Priseur 


Me ÉTIENNE ADER 


6, rue Favart 


Experts : 
MM. À. & G. PORTIER 


M. Bernard DILLEE 


MM. C. & T. CATROUX 
MM. P. DAMIDOT et J. LACOSTE 


Exposition publique : 
le lundi 1er avril 1957, de 14 à 18 h. 


LE CORNEUR - ROUDILLON 


Antiquaire- Expert 


51, RUE BONAPARTE PARIS 6e DANTON 90-06 


Sculptures 
d'Afrique et 
d’Océanie 
* 
Archéologie 
américaine 
* 

Hautes époques 


* 


Att populaire 


ART ANCIEN DE CHINE 


CL LOOE&Cr 


48, rue de Courcelles, Paris 8e 


CERCLE OO 
New York, 41, East, 57th Street 
Frank CARO Successor 
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Les coiffeurs inspirés vous prés 
La ligne « Candide Mitaou » 


Danièle Delorme, la charmante interprète de «Mitsou » qui remporte 
actuellement un vif succès sur les écrans parisiens, a demandé à Mario 
et Léo d'interpréter pour elle leur nouvelle ligne de coiffure « Candide » 


MARIO et LÉO 


Haute Coiffure 
130, rue du Faubourg St-Honoré 
Ely 78-65 


LÉONARDO 


119, Bd du Montparnasse 
Ode 75-56 


JOSÉ ARTURO 


Gare de la Bastille 
Dor 96-69 


Charles Portin 


Peintures 


GALLERIA DELLE CARROZZE - ROMA 


VIA DELLE CARROZZE 44a Tél. 689-827 


GALERIE MARCEL GUIOT 


4, rue Volney PARIS OPERA 87-97 


LESTRPETE 


peintures récentes 


VERNISSAGE LE 8 MARS 
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CG: SITEBEL 
30, tue de Seine - PARIS - Dan 46-70 


LAUNOIT 


Peintures 


VERNISSAGE LE 14 MARS 


L’EXPOSITION DURERA JUSQU’AU SAMEDI SOIR 30 MARS 


Galerie Saint-Placide 


41, rue Saint-Placide, Paris VI° 


LA GALERIE DU PRIX DE LA CRITIQUE 


Directeur: Jean Rumeau 


En permanence 


Panorama complet de la peinture figurative de 
Jean Communal à Forgas, avec 


PRESSMANE - J-J. MORVAN - SIMON AUGUSTE 


Exposition particulière 
J-J. MORVAN 
ALVY 


du 2 au 22 mars: 
du 23 mars au 5 avril: 


GALERIE H. LE GENDRE 


31,rue Guénégaud - PARIS 6€ - pan 20-76 


Sugai ed 


DU 1er MARS AU 31 MARS 1957 


En permanence : Ackermann, M. Barre, P. Clerc, Estève, Gleizes, 
J. Guitet, Herbin, Metzinger, G. Noël, Pignon, Valmier 


GALERIE ARIEL 


1, av. de Messine, Paris 8°- Car 1309 


ANTHOONS BITRAN 


BISSIÈRE DOUCET 
COMPARD GOETZ 
GILLET MARYAN 
HARTUNG POLIAKOFF 


VIEIRA DA SILVA TAL COAT etc. 


Fin mars exposition BITRAN 


TT 


" à 
PPT ADP TE NN COTE TR NT TT ET A LA Cie Ur a 
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bail 
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Lait Féshees 
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POP PAT) 
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GIMPEL FILS 


50 South Molton Street 
LONDON 


*k 
Agents for 


LYNN CHADWICK 


Winner of the Venice Biennale 
Sculpture Prize 


BEN NICHOLSON 


Winner of the Guggenheim Award 


GALERIE DE L'INSTITUT 


6, rue de Seine - Paris - Odéon 32-90 


Du 22 février au 12 mars 1957 


GEORGES HUGNET 


Planches et Cailloux (1955-1956) 


Du 15 mars au 11 avril 1957 


RÉTROSPECTIVE INTERNATIONALE 


DADA 


(1916-1922) 


A cette occasion paraîtra un ouvrage de G. Hugnet 
sur DADA préfacé par TRISTAN TZARA 


MATHIEU 


MATEGOT 


TAPISSERIES RÉCENTES 


LA DEMEURE - RIVE GAUCHE 


24, Place St-André-des-Arts Paris 6 Ode 71-83 


du I au 24 mars 


kamer 


paris-cannes 


90, bd raspail 
paris bab. 00-97 


du 14 mars au 5 avril : 


peintures 
récentes de 


HUNDERI WASSER 


en permanence : 


att nègre 
océanie 
archéologie 


LES MAITRES DE LA PEINTURE MODERNE 


LE MUSÉE DE POCHE 


MANESSIER JEAN CAYROL 

BISSIÈRE . . . Max-PoL FOUCHET 

HENRI LEFEBVRE 

VIEIRA DA SILVA. . RENÉ DE SOLIER 

POLIAKOFF. . . . MICHEL RAGON 

LA JEUNE ECOLE DE PARIS. HUBERT JUIN 
(Ne spécial 750 fr.) 


Manessier 


ANDRÉ VERDET 
14 X 18 - 12 hors-texte couleurs - 660 fr. 


Georges FALL, éditeur - 58, rue du Montparnasse - PARIS XIVe 


galerie bellechasse 


266, boulevard Saint-Germain - PARIS - Inv. 20-39 


YVES ALIX, LE CHEVALLIER 
CHAVIGNIER, CROTTI, DAYEZ 
FAVRE, THEO KERG, NAKACHE 
OLIN, IRÈNE ZACK 


présente 
du 15 février 


au 9 mars 


Peintures, vitraux, sculptures, dessins, mosaïques 


GALERIE DE SEINE 


PARIS 6e Dan 91.31 


PIERRE CADIOÙU 


à partir du 8 mars 


24, rue de Seine 


Galerie Roque 


PARIS 6e 


92, BD RASPAIL LIT 21-76 


S EFEER 


Gouaches 


VERNISSAGE LE 22 MARS 


GALERIE SUILLEROT 


Anjou 54-88 


Toffoli 
Bierge 


8, rue d'Argenson Paris VIII* 


Du 13 au 26 mars: 


Du 27 mars au 9 avril: 


En permanence: Bauchant, M.Blanchard, du Janerand 
Hayden, Lhote, Marzelle, Manessier, Pelayo, etc. 


GALERIE R.CREUZE 


4, av. de Messine - Paris 8 


*k 


Camille Claus 


peintures 


GALERIE RIVE DROITE 


82, fg Saint-Honoré - PARIS - Anj. 02-28 


MOREN 


peintures 


à partir du 12 mars 


GALERIE DANIEL CORDIER 


8 rue de Duras - Paris VIII - Anj. 20-39 


MONDRIAN 


Œuvres figuratives avant 1911 


du 12 au 31 mars 


MAITRES MODERNES 


IMPRESSIONNISTES JUSQU'AUX ABSTRAITS 


Expositions 


‘Un volume relié toile fine, jaquettes papier Mars : 


couché et rodoïd, illustrations couleurs et noir 


et blanc, format 2: 


Avril: 


CLAVÉ 


+ 


D, 4 aux Editions ME tit: 


Les Nomades du Soleil (Pe 

qui sont venus d'ailleurs», HA 

d'une incomparable beauté et dont on ne sava Modigliani 

rien, ont admis un Européen à p aurivie, Portrait de Béatrice Hasting (1915) 


GALERIE BEYELER - BALE 


Bäumleingasse 9 


des «grands Seigneurs en guenilles » 


Dans toutes les librairies 
BINÉÈCRES l'Inter, 230, bd Raspail, Paris 


Galerie Denise René 


124, rue La Boétie Paris Ville Ely 93-17 


MONDRIAN 


ŒLENCRCES D EMMOANON AR R9 48 


Composition en bleu, 1937 
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INTERNATIONAL 


KNOLL 
FAUTEUILS PAR HARRY BERTOIA 
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